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lot n?11, Séraphine Louis dite Seraphine de Senlis, Fleurs ou Bouquet de fleurs ou Vase jaune, circa 1929-1930 
(détail) p.36 


IMPRESSIONNIS TE 
N MODERNE 


Lots | à 27 


1 


Félix VALLOTTON 


12 


1865-1925 


Femme blonde 
accroupie de dos — 1918 


Huile sur toile marouflée sur carton 
Timbre de la signature et daté au dos 
«F. VALLOTTON. 18» 

17,80 x 13,90 cm 

Livre de raison: 

Lrz 1200: «femme blonde, accroupie de 
dos sur sable jaune ciel bleu foncé 
17 1/5 - 14» 


Provenance: 

Succession F. Vallotton, Paris 

Galerie Jacques Rodrigues-Henriques, 
Paris 

Collection Jean-Arthur Fontaine, Paris 
(1930) 

Vente Paris, Hótel Drouot, M* Bellier, 
Collection Jean-Arthur Fontaine, 

2 décembre 1936, lot 46, (titré Nu 
agenouillé) 

Collection Paul Nivard, France 

À l'actuel propriétaire par descendance 


Exposition: 

Paris, Galerie Jacques Rodrigues- 
Henriques, Exposition rétrospective 
d'euvres inédites de Félix Vallotton 
(1865-1925), mars 1928, n?41, 

(titré Nu de dos, accroupi) 


Bibliographie: 

F. Fosca, in L'Amour de l'art, 

Paris, 11* année, n?4, avril 1930, 

La collection Jean-Arthur Fontaine 
(premier article), p.167 

M. Ducrey, Félix Vallotton, l'œuvre 
peint, catalogue raisonné, tome III, 
Zürich, Lausanne, Milan, 2005, n?1265, 
reproduit en noir et blanc p.697 


Oil on canvas laid down on carboard; 
stamped with the signature and dated 
on the reverse; 

7x51/2 in. 


20 000 - 30 000 € 
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2 
Paul SÉRUSIER 


1864-1927 


Les Fées aux Balles d'or - 1912 


Huile sur toile 

Signée des initiales en bas à droite 
«PS», cachet de l'atelier au dos 
«ATELIER / Paul SERUSIER» 

38 x 97 cm 


Provenance: 

Galerie B.C Holland Inc, Chicago 
Galerie Liotowitsch, Bále 

Vente Paris, Mes Laurin, Guilloux, 
Bufferaud, Tailleur, 26 juin 1987, 

lot 111 

Acquis lors de cette vente par l'actuel 
propriétaire 


Bibliographie: 

M. Guicheteau, Paul Sérusier, Editions 
Side, Paris, 1976, n°310 p.264, 
reproduit en noir et blanc p.265 


Quatre des panneaux de cet ensemble 
sont aujourd'hui conservés dans 

les collections du Musée des Beaux-Arts 
de Brest. Un cinquième est passé 

en vente à Paris en avril 2024. 
Celui-ci est le dernier restant. 


Oil on canvas; signed with the initials 
lower right, studio stamp on the reverse 
15 x 38 1/4 in. 


45 000 - 60 000 € 


Paul Sérusier, Les Fées aux Balles d'or, 1912 
Notre tableau 


— / — z Ex; 


Paul Serusier, Les Fées aux Balles d’or, 1912 
Musée des Beaux-Arts de Brest 


Paul Sérusier, Les Fées aux Balles d'or, 1912 
Musée des Beaux-Arts de Brest 


Paul Sérusier, Les Fées aux Balles d'or, 1912 
Musée des Beaux-Arts de Brest 
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Paul Sérusier, Les Fées aux Balles d’or, 1912 
Musée des Beaux-Arts de Brest 


Paul Sérusier, Les Fées aux Balles d’or, 1912 
Collection particulière 


ARTCURIAL 


4 juin 2024 19h. 


Paris 


Air Age 
19 


3 
Maurice DENIS 


1870-1943 


Les religieuses sur la terrasse 
de Saint-Germain — 1890 


Huile sur panneau 
Daté en bas a droite «Juin» 
14,20 x 24,80 cm 


Provenance: 

Atelier de l'artiste 

Collection Raphaél Lemeunier 

(cadeau de l'artiste en 1890) 
Collection Paul de Laboulaye, France 
(probablement acquis avant 1943) 

Aux actuels propriétaires par 
descendance 


Expositions: 

Paris, Galerie Parvillée, L'École 

de Pont-Aven et les Nabis, 1888-1908, 
mai-juin 1943, n°44 

Paris, Musée d'art moderne, Exposition 
Maurice Denis (1870-1943), juin 1945, n°5 


4 juin 2024 19h. Paris 


Bibliographie: 

S. Barazzetti-Demoulin, Maurice Denis, 
Editions Grasset, Paris, 1945, p.146 
(probablement) 

P. Jamot, Maurice Denis, Editions Plon, 
Paris, 1945, reproduit p.10 

Cette œuvre sera incluse dans le 
catalogue raisonné de l'œuvre de 
aurice Denis actuellement en 
préparation par Mesdames Claire Denis 
et Fabienne Stahl (n° d'indexation 
891.0049) 


Une attestation numérique d'inclusion 
au catalogue raisonné de l'Œuvre 

de Maurice Denis actuellement en 
préparation par Mesdames Claire Denis 
et Fabienne Stahl sera remise à 
l'acquéreur. 


Oil on panel; dated lower left; 
5 5/8 x 9 3/4 in. 


30 000 - 40 000 € 
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Pierre BONNARD 


18 


1867-1947 


Jeux d'enfants 
(au Grand-Lemps) — 1899 


Huile sur carton fort 

Signé et daté en bas a gauche 
«Bonnard / 99» 

24 x 34,80 cm 


Provenance: 

Galerie Druet, Paris, n°7532, 
(selon une étiquette au dos) 
Collection Paul de Laboulaye 
(jusqu'en 1961) 

Aux actuels propriétaires 
par descendance 


Expositions: 

Munich, Haus der Kunst München, n°42, 
(titré Enfants au jardin, selon une 
étiquette au dos) 

Paris, Réunion des Musées Nationaux, 
Orangerie des Tuileries, Centenaire de 
la naissance de Pierre Bonnard, 1967, 
n°40 (Titré Enfants au jardin ou le 
cheval mécanique, selon une étiquette 
au dos) 


Bibliographie: 

J. et H. Dauberville, Pierre Bonnard, 
catalogue raisonné, Vol I, n° 193, 
reproduit en noir et blanc p.210 


Oil on thick cardboard; signed and dated 
lower left; 9 1/2 x 13 3/4 in. 


30 000 - 40 000 € 


«L'enfance est lage de l'innocence et du bonheur, 
le paradis de la vie, Eden perdu, que nous regardons 
avec nostalgie tout le reste de notre vie.» 


— Arthur Schopenhauer, Le Monde comme volonté et comme représentation, 
chapitre Du génie, édition française de 1888 
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5 


Eugène BOUDIN 
1824-1898 


Un marché en Bretagne — 1870 


Huile sur panneau parqueté 
Signé et daté en bas à droite 
«E. Boudin 70» 

31 x 46cm 


Provenance: 

Galerie Schmit, Paris 

Acquis aupres de celle-ci par les 
parents de l'actuel propriétaire 


Exposition: 
Paris, Galerie Schmit, Eugene Boudin 
1824-1898, 1965, n°25, reproduit 


Bibliographie: 

G. Jean-Aubry, Eugène Boudin d'après 
les lettres et les documents inédits, 
Editions Ides et Calendes, Neuchatel, 
1968, reproduit p.202 

R. Schmit, Eugéne Boudin 1824-1898, 
tome I, Paris 1973. n° 534, reproduit 
en noir et blanc p.200 


Oil on cradled panel; 
signed and dated lower right 
12 1/4 x 18 1/8 in. 


80 000 - 120 000 € 
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6 
Berthe MORISOT 


1841-1895 


Dôme des arènes 
de la rue Pergolèse - 1893 


Huile sur toile 

Cachet de la signature en bas à droite 
«Berthe Morisot» (Lugt 1826) 

33 x 41 cm 


Provenance: 

Vente Londres, Sotheby's, 26 mars 1986, 
lot 107 

Galerie Hopkins-Thomas, Paris 

Acquis auprès de celle-ci par le père 
de l'actuel propriétaire 

Collection particulière, France 


Exposition: 

Paris, Galerie Hopkins-Thomas, 
Exposition Berthe Morisot, 
avril-juin 1987 


Bibliographie: 

M.-L. Bataille, G. Wildenstein, 
Berthe Morisot - Catalogue des 
peintures, pastels et aquarelles, 
Les Beaux-Arts, Paris, 1961, n°350, 
reproduit en noir et blanc fig. 847 


Un certificat de Messieurs 
Yves Rouart et Alain Clairet sera remis 
à l'acquéreur. 


Oil on canvas; stamped with 
the signature lower right; 
13 x 16 1/8 in. 


50 000 - 70 000 € 


Dôme des arènes 
de la rue Pergolèse, 1889 


4 juin 2024 19h. Paris 
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Fr 


Construite pour l'exposition 
universelle de 1889, à 
l'emplacement aujourd'hui du 

60 rue Pergolése dans le XVI 
arrondissement de Paris, les 
arènes appelées Plaza de Toros 

de l'Exposition, accueillaient 
corridas espagnoles et spectacles 
équestres. Edifiées en briques et 
en pierres, avec un toit en métal, le 
bâtiment pouvait recevoir 22 000 
spectateurs sur onze rangées de 
gradins. De taille monumentale, à 
l'image des arènes de Madrid, 

le bâtiment, financé en grand partie 
par les éleveurs espagnols, ferma 
ses portes en 1893 et fut démoli la 
même année, faute de rentabilité. 
Berthe Morisot capte avec vivacité, 
ici juste avant sa démolition, 
depuis un toit d'un immeuble 
voisin, la silhouette si imposante du 
bâtiment dans le paysage parisien. 
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En 


The arena, known as the Plaza 
de Toros de l'Exposition, which 
was built for the 1889 Paris 
Exposition and is located at what 
is now 60 rue Pergolèse in the 
16th arrondissement of Paris, 
was a home to Spanish bullfights 
and horseriding shows. The 
brick and stone building with its 
metal roof could accommodate 
22,000 spectators on eleven 
rows of stands. The arena, which 
was monumental in size, like 

the Madrid bullring, was mainly 
financed by Spanish breeders. 
Due to insufficient profitability, it 
closed its doors in 1893 and was 
demolished the same year. From 
the roof of a nearby building, 

just before the arena's demolition, 
Berthe Morisot captured the lively 
energy of its imposing silhouette 
set in the Paris landscape. 
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7 


Pierre-Auguste RENOIR 


24 


1841-1919 
Esquisse de fleurs — 1917 


Huile sur toile 

Cachet de la signature en bas à gauche 
«Renoir.» (Lugt.L.2137b) 

23,80 x 26,20 cm 


Provenance: 

Succession Pierre-Auguste Renoir 
Galerie Barbazanges, Paris (acquis 
du précédent circa 1922-1927) 
Famille de Laboulaye (acquis dans 
les années 1970) 

Frangois de Laboulaye, ambassadeur 
aux USA 

À sa veuve jusqu'en 2018 

Aux actuels propriétaires par 
descendance 


Bibliographie: 

M. Elder, L'Atelier de Renoir, Tome II, 
MM. Berhnheim-Jeune Éditeurs d'Arts, 
Paris, 1931, n°615, reproduit en noir 
et blanc pl. 192 

A. André, M. Elder & MM. Bernheim- 
Jeune, Renoir's Atelier, L'Atelier de 
Renoir, MM. Berhnheim-Jeune Editeurs 
d'Arts, Alan Wofsy Fine Arts, Paris, 
San Francisco, 1989, n°615 p.244, pl.192 
G-P Dauberville et M. Dauberville, 
Renoir: Catalogue raisonné des 
tableaux, pastels, dessins et 
aquarelle, vol.5, 1911-1919, Bernheim- 
Jeune, Paris, 2014, n°3634, reproduit 
en noir et blanc p.24 

Cette œuvre sera incluse dans le 
catalogue raisonné digital Renoir 
actuellement en préparation par le 
Wildenstein Plattner Institute. 


Une attestation d'inclusion au 
catalogue raisonné digital Renoir 
actuellement en préparation par le 
Wildenstein Plattner Institute sera 
remise à l'acquéreur. 


Oil on canvas; 
stamped with signature lower left; 
9 3/8 x 10 1/4 in. 


80 000 - 120 000 € 
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Henri LE SIDANER 


26 


1862-1939 
Crépuscule, Nemours — 1923 


Huile sur toile 
Signée en bas a droite «Le Sidaner» 
65 x 81 cm 


Provenance: 

Galerie Georges Petit, Paris 

Arthur Tooth & Sons, Londres 

Watson Art Galleries, Montréal 

Sir William Stephenson 

Vente New York, Parke Bernet Galleries, 
18 mars 1979, lot 621 

Collection particuliére, Los Angeles 
Vente New York, Sotheby's, 

11 février 1987, lot 50 

Vente Paris, Ader-Picard-Tajan, 

25 juin 1987, lot 95 

Acquis lors de cette vente par l'actuel 
propriétaire 

Collection particuliére, France 


Exposition: 

Chemnitz, Kunstsammlungen Chemnitz, 

Le Sidaner Ein magischer Impressionist, 
juin-aoüt 2009, n°65, reproduit en 
couleurs p.153 


Bibliographie: 

Y. Farinaux - Le Sidaner, Le Sidaner - 

L'œuvre peint - L'œuvre gravé, Éditions 
André Sauret, Monte Carlo, 1989, n°488, 
reproduit en noir et blanc p. 190 


Oil on canvas; signed lower right; 
25 5/8 x 31 7/8 in. 


120 000 - 180 000 € 


«Il est pointilliste, mais non à la manière de ceux qui 
désagrègent les tons et les appliquent sans mélange, 
laissant à nos yeux le soin de reconstituer les couleurs 
sur la rétine. Sa palette est extrêmement variée et 
nuancée. Les pâtes se lient, se fondent en accords très 
délicats. L Les contours, chez lui, semblent naître du 
jeu de la lumière. Par là il s'apparente à Claude Monet.» 


— Jacques Baschet, L’Illustration, 1924 
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Louis VALTAT 


28 


1869-1952 


Bouquet de pavots — 1930 


Huile sur toile 

Signée des initiales en bas a gauche 
«L.V» 

81 x 65 cm 


Provenance: 

Galerie Denise Valtat, Paris 
Collection particulière, France 

À l'actuel propriétaire par descendance 


Bibliographie: 

J. Valtat, Louis Valtat - Catalogue de 
l'œuvre peint Tome I, Ides et Calendes, 
Neuchâtel, 1977, n°2121, reproduit en 
noir et blanc p.236 


Un certificat de Jean Valtat sera remis 
à l'acquéreur. 


Oil on canvas; 
signed with the initials lower left; 
31 7/8 x 25 5/8 in. 


70 000 - 100 000 € 
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Kees VAN DONGEN 


30 


1877-1968 
Joséphine Baker — circa 1925 


Gouache, aquarelle, encre et crayon 
noir sur papier 

Signé en bas a droite «van Dongen» 
65,20 x 47,20 cm 


Provenance: 

Vente Londres, Sotheby’s, 25 juin 1996, 
lot 405 (Marcel Baloche, Paris) 

Galerie Ronny Van de Velde, Anvers 
Collection André van Breusegem, 
Belgique 

Aux actuels propriétaires par 
descendance 


Expositions: 

Venise, Palazzo Grassi, Flemish and 
Dutch painting : from Van Gogh, Ensor, 
Magritte, and Mondrian to contemporary 
artists, mars-juillet 1997, n°54, 
reproduit en couleur p.162 

Anvers, Galerie Ronny Van de Velde, 

A selection of 19th and 20th century 

- Paintings - drawings - watercolours, 
1997, reproduit en couleur p.49 

Saint Louis, Sheldon Art Galleries, 
Washington, National Portrait Gallery, 
Josephine Baker: image and icon, 

avril 2006 - avril 2007 

Exposition itinérante, Rovereto, 

Museo di Arte Contemporanea di Trento 

e Rovereto, Paris, Musée du Quai 
Branly, Barcelone, Centre de Cultura 
Contemporania de Barcelona, Le Siécle 
du Jazz, art, cinéma, musique et 
photographie de Picasso a Basquiat, 
novembre 2008 - octobre 2009, reproduit 
en couleur p.58 

Stuttgart, Kunstmuseum, I got Rhythm - 
Kunst und Jazz seit 1920, octobre 2015 
- mars 2016, reproduit en couleur p.87 
Laren, Museum Singer Laren, Kees Van 
Dongen, De Weg naar succes, janvier-mai 
2023, n°104, reproduit en couleur p.164 
Paris, Musée des Beaux-Arts de la Ville 
de Paris, Petit Palais, Le Paris des 
Modernes 1905 - 1925, novembre 2023 - 
avril 2024, n°313, reproduit en couleur 
p.300 
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Bibliographie: 

est End, Saint Louis, 

26 avril - 2 mai 2006, reproduit p.14 
Limelight, Saint Louis, mai 2006, 
reproduit p.8 

D. Hoekstra, Gallery celebrates 
chanteuse Josephine Baker, 
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Kees VAN DONGEN 


1877-1968 


Joséphine Baker - circa 1925 


Fr 


Joséphine Baker en 1925 a été 
d'un coup célèbre. Elle était la toute 
nouvelle vedette de la Revue nègre, 
un spectacle de music-hall donné 
au Théâtre des Champs-Élysées. 
Cest ici son image par Kees 

Van Dongen. 

Van Dongen a été célèbre. Il 

ait le peintre du « Tout Paris»: 
ses portraits sont par leur style 

et la personnalité des modèles 
qu'il savait faire ressortir parmi 
les plus représentatifs de cette 
époque, celle des «Arts déco», 
celle aussi des «Années folles», 
qu'une exposition récente au 
Musée du Petit Palais à Paris vient 
de remettre en mémoire, non 
sans nostalgie. Voici Van Dongen 
représentant Joséphine Baker. 
Kees Van Dongen, rappelons-le 
brièvement, Néerlandais établi a 
aris à la fin du XIX? siècle, 


Os 
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Kees Van Dongen, Femme à la balustrade, 1911 
Huile sur toile, Musée de l'Annonciade, Saint-Tropez 


installé au Bateau-Lavoir, ami 
proche de Picasso, a été l'une des 
figures majeures du fauvisme. 
Ses tableaux chargés de couleurs, 
à la touche trés picturale, aux sujets 
originaux et audacieux jusqu'à 
déclencher des scandales 

(son Torse de 1905) comptent 
parmi les chefs d'œuvre de ce 
mouvement artistique qui ouvre 
la longue et riche histoire 

de l'art moderne au XX" siècle: 
En la Plaza (Femmes à la 
balustrade) est l'une de ses 
peintures qui concentre 

toute l'attention au Musée de 
lAnnonciade à Saint-Tropez. 

Le style de Van Dongen 
évoluera rapidement au point de 
n'avoir plus rien de commun avec 
ceux de Matisse, Derain, Dufy, 
Vlaminck. Le cubisme ne le retient 
pas davantage: Van Dongen met 


ARTCURIAL 


En 


Josephine Baker suddenly 
became famous in 1925. She 
was the brand new star of 
the musical, La Revue Nègre, 
showing at the Théátre des 
Champs-Élysées. This is Kees 
Van Dongen’s portrayal of her. 
Van Dongen was famous. 
He painted everyone in Paris 
who was anyone. With his 
particular style of portraiture 
and the way he managed to 
make the personalities of his 
models shine through, his 
works are some of the most 
representative of the period, 
the “Roaring Twenties” or 
“Art Deco” period, as a recent 
exhibition at the Petit Palais 
Museum in Paris nostalgically 
reminded us. This is Van 
Dongen as he portrayed 
Josephine Baker. 
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Let us briefly recall that Kees 
Van Dongen, a Dutchman who 
settled at the Bateau-Lavoir 
in Paris at the end of the 19th 
century, and who was a close 
friend of Picasso, was one of the 
leading figures in Fauvism. His 
highly colourful works with their 
very pictorial style and their 
unusual subjects, which were 
so audacious they even started 
scandals (his Torse from 1905), 
were among the masterpieces 
of this artistic movement that 
paved the way for the lengthy 
and rich history of twentieth- 
century Modern Art: En la Plaza 
(Femmes à la balustrade) is one 
of his paintings that is a focus 
of attention at the Musée de 
l'Annonciade in Saint-Tropez. 

Van Dongen’s style would 
rapidly evolve to the extent 
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rapidement l'accent vers plus 

de légèreté, de simplification, 

de fluidité et soriente de façon 
décisive vers le décoratif. Dès 

1914, son tableau Melle Miroir, 
Melle Collier et Melle Sofa frappe 
par la stylisation des modèles, la 
simplification de la composition, le 
recours aux aplats colorés, l'usage 
d'une dominante, ici le rouge, et 
l'exagération de la ligne, sans qu'un 
certain esprit, un je ne sais quoi 
d'impertinent en soit absent, au 
point que toutes les caractéristiques 
du style Art déco se trouvent déjà 
présentes dans son ceuvre. 

La Quiétude, l'un de ses grands 
panneaux décoratifs peints en 1920 
et qui a appartenu à Paul Poiret, en 
est le plus parfait exemple: deux 
silhouettes allongées, un homme 
bleu, une femme rouge, enlacés, un 
couple de tourterelles, un singe et 
un chien paisiblement endormis, 
les motifs disposés dans le plan 


sans aucun modelé sur un fond 
coloré uniformément plat. 
Survient, dans l'univers du 
spectacle et des mondanités 
parisiennes dont Van Dongen 

est l'un des ordonnateurs, la 
création en 1995 d'une pièce de 
music-hall, la Revue nègre, qui est 
donnée en octobre au Théâtre 
des Champs-Élysées et qui sera 
reprise aux Folies Bergères. Les 
entrepreneurs ont eu l'idée de 
réunir une troupe de comédiens, 
de chanteurs et de danseurs noirs, 
au sein de laquelle figure une toute 
jeune actrice, Joséphine Baker, 
accompagnée d'un orchestre jazz, 
dirigé par Claude Hopkins avec le 
clarinettiste et saxophoniste Sidney 
Dechet en soliste, venant tous des 
États-Unis. Une affiche de Paul 
Colin, restée célèbre, traduit bien 
en une synthèse exemplaire, tout 
l'esprit de cette entreprise inédite 
et audacieuse. 


H.CHACHOIN Imp. PARIS 1925 
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that it would no longer have 
anything in common with the 
works of Matisse, Derain, Dufy, 
or Vlaminck. Cubism would 
not hold him any longer. Van 
Dongen soon chose to focus on 
more levity, simplification, and 
fluidity, turning once and for all 
to more decorative art. As of 1914, 
with his painting Melle Miroir, 
Melle Collier et Melle Sofa, he was 
remarked on for the stylisation 
of the models, the simplification 
of the composition, the use of 
blocks of colour, the utilisation 
of a dominant colour, in this 
case red, and exaggerated lines, 
without a certain spirit, or 
something impertinent being 
absent, to the extent that all of 
the characteristics of the Art 
Deco style were already present 
in his work. 

La Quiétude, one of his large 
decorative panels, painted in 


Paul Colin, Affiche de La Revue Négre, 1925, lithographie, 
Bibliothéque Nationale de France, Paris 
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1920, which belonged to Paul 
Poiret, is the most perfect 
example of that. It contains 
two elongated silhouettes, a 
blue man and a red woman, 
entwined, a couple of 
turtledoves, a monkey and a dog, 
sleeping peacefully. The motifs 
are set out across the work 
with no pattern on a uniformly 
coloured background. 

Van Dongen was one of the 
people who coordinated the 
Paris world of entertainment 
and social events. In October 
1925, the Revue Nègre, 

a musical, held its first 
performance at the Théatre des 
Champs-Elysées and would then 
be held at the Folies Bergères. 
The shows organisers had 
decided to bring together a 
group of black actors, singers, 
and dancers, including a very 
young actress, Josephine Baker, 
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Fernand Léger, Projet de décor pour la création du monde, 1923 
Gouache sur papier, Bibliothèque Nationale de France, Paris 
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Celle-ci se trouve toutefois 
correspondre à l'air du temps 
depuis que les artistes, Picasso, 
Derain, Modigliani, Braque, 
Magnelli, Kirchner ainsi que 
Drancusi avaient découvert bien 
avant 1914 les sculptures africaines 
et sen étaient inspirés, sans que 
les écrivains et les poètes ne soient 
en reste: c'est en 1921 par exemple 
que Dlaise Cendrars publie son 
Anthologie nègre. La mode se 
répand: elle trouve son apogée 

en 1993 avec la création à Paris 

au Théâtre des Champs-Élysées 
par la compagnie des Ballets 
suédois de Rolf de Maré du ballet 
La création du monde. La musique 
est de Darius Milhaud, les décors 
et costumes de Fernand Léger, 

la chorégraphie de Jan Borlin, le 
livret de Blaise Cendrars, qui se 
sont réunis pour célébrer l'Afrique 
à leur façon selon les critères de 
l'époque. Beaucoup plus tard, 

en 1943, un film d'Andrew L. 
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Stone, Stormy Weather, réunira 

à Hollywood la chanteuse Lena 
Horne, le danseur Bill Robinson, 
les jazzmen Cab Calloway et Fats 
Waller, ainsi que des acteurs 
exclusivement noirs. Entre-temps, 
le champion américain Jesse 
Owens aura été en 1936 le grand 
vainqueur des Jeux olympiques de 
Derlin. 

Josephine Baker (1906-1975) a 
été la révélation de la Revue nègre 
et sa vedette incontestée: 1925 
marque le début de sa carrière 
d'actrice et de music-hall en France 
et sur le plan international qui va 
se transformer en destin avec son 
engagement dans la Résistance 
au cours de la Seconde Guerre 
mondiale, sa présence revétue de 
son uniforme militaire en 1963 
à Washington au cóté de Martin 
Luther King dans la manifestation 
contre la ségrégation raciale, 
jusqu'à son entrée au Panthéon, à 


aris, le 30 novembre 2091. 
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Joséphine Baker dans son uniforme 
d'officier, 1948 


En 


who would be accompanied by 
a jazz orchestra, led by Claude 
Hopkins, with clarinettist and 
saxophonist Sidney Bechet 
playing as soloist. All of the 
performers came from the 
United States. The advertising 
poster drawn by the still-famous 
"aul Colin portrayed, with 
outstanding synthesis, the very 
spirit of this unprecedented and 
daring enterprise. 
The musical was very much in 
keeping with the times since 
artists, including Picasso, Derain, 
Modigliani, Braque, Magnelli, 
Kirchner, and Brancusi, had 
discovered African sculptures 
well before 1914 and had drawn 
inspiration from them, as had 
many writers and poets. It 
was, for example, in 1921 that 
Blaise Cendrars published his 
Anthologie Nègre. The fashion 
spread, coming to a climax in 
1923 with the creation by Rolf 


4 juin 2024 19h. Paris 


de Mare’ Ballet Suédois of the 
ballet La Création du Monde at 
the Théâtre des Champs-Élysées 
in Paris. The music was written 
by Darius Milhaud, the settings 
and costumes were by Fernand 
Léger, the choreography by Jan 
Borlin, and the libretto by Blaise 
Cendrars. All had come together 
to celebrate Africa in their 
different styles according to the 
criteria of the period. Much later 
on, in 1943, Stormy Weather, a 
film by Andrew L. Stone, would 
bring together in Hollywood the 
singer Lena Horne, dancer Bill 
Robinson, jazzmen Cab Calloway 
and Fats Waller, and exclusively 
black actors. In the meantime, 
American champion Jesse Owens 
had been the remarkable winner 
of the 1936 Berlin Olympic 
Games. 

Josephine Baker (1906- 
1975) was La Revue Nógre's 
revelation and its undisputed 
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La représentation qu'en offre à 
l'époque Van Dongen la résume 
tout entière, de même qu'elle est 
caractéristique du style de l'artiste, 
rapide comme à l'accoutumée 
et touchant à l'essentiel. Van 
Dongen ne retient que la téte 
de son modèle, faisant de la 
représentation de sa célebre 
silhouette un motif secondaire en 
bas de la composition. Le visage en 
gros plan occupe la majeure partie 
de la composition de son ovale 
régulier. Il est mangé par deux yeux 
grands ouverts, hors de proportion 
et qui sont lourdement soulignés 
de fard à la manière égyptienne. Le 
nez effacé, la bouche ouverte sur 
un large sourire fait de blancheur, 
la ceinture de cheveux laqués et 
brillants, une mèche en crochet 
sur le front viennent compléter 
les caractéristiques distinctives du 
personnage toutes choisies pour 
exprimer la joie. L'accent est porté 
sur le dynamisme, rendu tant par 
la touche fluide de Van Dongen 
que par le côté synthétique de la 
représentation. 

Joséphine Baker a marqué son 
époque. Son allure, ses formes, 
sa joie de vivre, son excentricité, 


son talent ont fasciné le publie 

et tout particulièrement les 
artistes, qui ont vu en elle incarné 
leur idéal: Le Corbusier qui l'a 
rencontrée en 1929 lors d'un 
voyage en paquebot l'a représentée 
avec gravité et émotion. Quant à 
Alexander Calder, il a donné de 

sa silhouette, en hommage, une 
magnifique représentation en fil 
de fer, élastique, dansante, emplie 
d'humour et de tendresse. Peut- 
on oublier Joséphine Baker qui 
chantait: «J'ai deux amours : mon 
pays et Paris»? 


Serge Lemoine 


En 


star. 1925 was the debut of her 
music-hall and acting career in 
France and abroad; a career that 
would become a calling with 
her enrolment in the French 
Resistance during World War 
IL her presence in her military 
uniform alongside Martin Luther 
hing in Washington in 1963 
during the demonstration against 
racial segregation, and her 
admission into the Pantheon, in 
aris, on 30 November 2021. 
Van Dongen’s portrayal of 
her at the time was a perfect 
summary of her and perfectly 
characteristic of the artists style. 
Rapid as always and touching 
only on the essential. Van 
Dongen only retained his models 
head, relegating the portrayal 
of her famous silhouette to its 
position as a secondary motif 
at the bottom of the work. The 
close-up of her face occupies 
most of the composition with 
its regular oval. It is swallowed 
up by two disproportionally 
large wide-open eyes, which are 
heavily outlined with makeup 
in Egyptian style. The nose 
is indistinct and the mouth 


is open in a large smile made 

up of whiteness. The band 

of shiny, lacquered hair and 

a curl across the forehead 
complete the persons distinctive 
characteristics, all chosen to 
express joy. The accent is on 
dynamism, portrayed as much by 
Van Dongens fluid brushstrokes 
as by the synthetic style of the 
portrayal. 

Josephine Baker left her mark 
on her era. Her allure, her curves, 
her love of life, her eccentricity, 
and her talent fascinated the 
public and in particular artists, 
who saw in her the embodiment 
of their ideal. Le Corbusier, who 
met her in 1929 during a trip 
on an ocean liner, portrayed her 
with gravity and emotion. As for 
Alexander Calder, he paid tribute 
to her with a magnificent elastic, 
dancing, humorous and tender 
iron wire representation of her 
silhouette. How could we ever 
forget Josephine Baker singing, 
"J'ai deux amours: Mon pays 
et Paris" (I have two loves: my 
country and Paris)? 


Serge Lemoine 


Alexander Calder, Joséphine Baker IV, circa 1927 
Fil d'acier, Centre Pompidou, Paris 
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Le Corbusier, Joséphine Baker, 1929 
Crayon sur papier, collection particuliére 
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Séraphine LOUIS 
dite SERAPHINE DE SENLIS 


36 


1864-1942 


Fleurs ou Bouquet de fleurs 
ou Vase jaune — circa 1929-1930 


Huile sur toile 
Signée en bas à droite «s.Louis» 
146 x 114 cm 


Provenance: 

Galerie de l'Institut, Paris 

(n9 inventaire n°I 76/1956) 

Ancienne collection Fernand-Clément 
Graindorge, Liège 

À l'actuel propriétaire par descendance 


Expositions: 

Bruxelles, Palais des Beaux-Arts, 
Exposition Internationale Universelle 
- 50 ans d'art moderne, avril-octobre 
1958, n°295, reproduit 

Rotterdam, Museum Boymans van 
Beuningen, De Lusthoff der Naiven, 
juillet-septembre 1964, n°159, 
reproduit 

Paris, Musée National d’Art Moderne, 
Le Monde des Naifs, octobre-décembre 
1964, n°159, reproduit 

Liege, Clinique psychiatrique de 
l'université de Liège, Psych'art - 
Tableaux d'une exposition, mai 1969 
(selon une étiquette au dos) 

Zürich, Kunsthaus Zürich, Ausstellung 
die Kunst der Naiven, janvier-mars 1975 
(selon une étiquette au dos) 


Bibliographie: 

J.P Foucher, Séraphine de Senlis, 
Collection l'œil du Temps, éditions du 
Temps, Paris 1968, reproduit p. 70 

P. Guénégan, Séraphine catalogue 
raisonné de l'œuvre peint, Lanwell & 
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Un certificat de Monsieur 
Pierre Guénégan pourra être délivré 
à la charge de l'acquéreur. 


Oil on canvas; signed lower right; 
57 1/2 x 44 7/8 in. 


150 000 - 200 000 € 
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Séraphine LOUIS 


dite SERAPHINE DE SENLIS 


1864-1942 


Fleurs ou Bouquet de fleurs 


ou Vase jaune — circa 1929-1930 
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Séraphine Louis, dit Séraphine 

de Senlis (car elle vit et travaille 
dans l'Oise), a tout de la figure 
mythique. Née en 1864, l'artiste 
est confrontée tout au long 

de sa vie, à des conditions de 
misère, Orpheline à sept ans, elle 
enchaine dès le plus jeune âge, des 
occupations pour subvenir à ses 
besoins. Bergère, domestique puis 
femme de ménage, elle n'a guère le 
loisir de penser à créer. Cependant, 
le peu de lumière que lui offre la 
bougie lui suffit pour produire 

une ceuvre peinte prodigieuse, 
animée par «cette fameuse 
nécessité intérieure dont parlait 
Kandinsky», comme le souligne 
Dertrand Lorquin, conservateur 
du Musée Maillol qui consacrera 
en 2008 à Séraphine, l'une des 
plus importantes rétrospectives 

de son ceuvres. Ainsi, la thése de 
doctorat de médecine de Marie- 
Amélie Peretti relève qu'en 1933, 
un interne de l'asile de Clermont- 
de-l'Oise consigne les propos de 
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Séraphine: «En 1905 en étant chez 
M. Chambard, son ange gardien 
lui aurait dit à l'église de se mettre 
aux dessins. Elle commençait alors 
à dessiner des fleurs, des fruits 
sur papier spécial, sur des vases, 
cruchons, bouteilles et assiettes ». 
En effet, toutes les peintures 
de Séraphine se consacrent au 
monde végétal comme ici dans 
Fleurs ou Bouquet de fleurs ou Vase 
jaune, huile sur toile réalisée vers 
1929-1930. Cette nature morte 
figure, comme son titre le décrit, 
un vase jaune foncé, placé au 
milieu de la partie inférieure de 
la toile, accueillant un étonnant 
bouquet. Autour de ce vase, et 
suivant le principe de composition 
de l'artiste, des feuilles et herbes 
vert sombre contrastent avec le 
reste de la toile, invitant à réfléchir 
sur l'enracinement du vivant. 
Alors que les fleurs retombent 
majestueusement sur les parois 
extérieures du vase, les petites 
touches blanches parsemées 
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Yolande Moreau 


Ulrich Tukur 


Séraphine 


un film de 


Martin Provost 


www.seraphine-lefilm.com 


Affiche du film Séraphine de Martin Provost, 2008 
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Séraphine Louis, known as 
Séraphine de Senlis (as she lived 
and worked in the Oise area), 
was characteristic of legendary 
figures. The artist was born 

in 1864 and faced poverty 
throughout her life. She became 
an orphan at the age of seven 
and, from a very early age, held a 
series of jobs to support herself. 
She worked as a shepherdess, 

a servant, and then a cleaner 
and had little time to think of 
creativity. Yet, the scant light 
from a candle was enough for 
her to produce a prodigious 
painting, animated by this 
“famous inner craving of which 
Kandinsky spoke,” as underlined 
by the curator at Musée Maillol, 
Bertrand Lorquin, who organised 
one of the most significant 
retrospectives of Séraphine's 
works in 2008. Accordingly, 
Marie-Amélie Peretti's 
dissertation for her Doctorate 

in Medicine mentioned that, in 
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1933, an intern at Clermont- 
de-l'Oise asylum documented 
Séraphines words: “In 1905, she 
was employed by Mr Chambard. 
One day, when she was in church, 
her guardian angel apparently 
told her to start drawing. So, she 
started drawing flowers and fruit 
on special paper, vases, small 
jugs, bottles and plates”. 
Effectively, all of Séraphine's 
paintings focused on plant 
life, as with this work, Fleurs 
ou Bouquet de Fleurs ou Vase 
Jaune, an oil on canvas dating 
from around 1929-1930. This 
Still Life, as the title indicates, 
portrays a dark yellow vase in 
the middle of the lower part of 
the canvas, in which there is an 
astonishing bouquet. Around 
this vase, and according to the 
artists principles of composition, 
there are dark green leaves and 
grasses that contrast with the rest 
of the painting. They invite the 
onlooker to reflect on the deep 
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de couleurs égrènent certaines 
d'entre elles. Caractéristique de 
la facture flamboyante de l'artiste, 
cette œuvre déploie le génie 
d'une peintre à la marge utilisant 
le motif floral pour exprimer son 
monde intérieur, chargé selon le 
collectionneur et critique d'art 
allemand Wilhelm Uhde de 
«confessions extatiques». 

Ce dernier, grand découvreur 
des Primitifs modernes, emploie 
d'abord Séraphine en tant que 
femme de ménage puis découvre 
sa peinture entre les années 1912 et 
1920. Lui apportant d'emblée son 
soutien, il est contraint de quitter 
la France dés 1914. Il reprend 
cependant contact avec Séraphine 
de Senlis en 1997 et l'aide 
financièrement afin qu'elle puisse 
peindre des grands formats. En 
1929, année de réalisation de Fleurs 
ou Bouquet de fleurs ou Vase jaune, 
le collectionneur allemand organise 
une exposition intitulée Les 
Peintres du Cœur sacré, qui permet 
à Séraphine Louis d'accéder à une 


certaine notoriété. La profusion 
de motifs décoratifs, la lumière 
qui enveloppe la toile, célèbrent 
ici l'apogée de sa production et 

la confiance que lui prodigue 

le soutien de Wilhelm Uhde. 
Souffrant d'un cancer du sein et 
résidant dans les dures conditions 
des hôpitaux psychiatriques sous 
l'Occupation allemande, meurt en 
1942 dans l'indifférence générale. 
Une de ses dernières volontés, 
restée sans réponse, était de voir 
graver sur sa tombe la mention 
«Ici repose Séraphine Louis, sans 
rivale, et attendant la résurrection 
bienheureuse ». 

En 2008, lorsque Yolande 
Moreau incarnera Séraphine Louis 
au cinéma, rendant à la légende 
son succès mérité, ce sont ces 
mêmes éclats sacrés qui orneront 
le jeu de l'actrice. 


Wilhelm Uhde dans son appartement 
Place des Vosges, Paris 
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roots of living things. Whilst the 
flowers fall majestically against 
the outer sides of the vase, small 
touches of white speckled with 
colour are scattered across some 
of them. This work, which is 
typical of the artists flamboyant 
style, reveals the genius of a 
marginal painter in using floral 
motifs to express her inner world 
and is, according to German 

art collector and critic Wilhelm 
Uhde, bursting with “ecstatic 
confessions”. 

Wilhelm Uhde, who discovered 
Naive Art, first employed 
Séraphine as a cleaner and 
then discovered her paintings 
between 1912 and 1920. He 
immediately gave her his support 
but was obliged to leave France 
in 1914. He got back in touch 
with Séraphine de Senlis in 
1927 and provided her with 
financial assistance so that she 
could paint large formats. In 
1929, the year she painted Fleurs 
ou Bouquet de Fleurs ou Vase 


Séraphine devant son chevalet, 
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Jaune, the German collector 
organised an exhibition entitled 
The Sacred Heart Painters, 

which allowed Séraphine Louis 
to acquire a certain degree of 
recognition. The profusion of 
decorative motifs and the light 
that envelops the canvas celebrate 
the climax of her production and 
the confidence Wilhelm Uhdes 
support gave her. Séraphine 
Louis suffered from breast cancer 
and lived in the harsh conditions 
typical of psychiatric hospitals 
under the German Occupation. 
Her death in 1942 went widely 
unnoticed. One of her last wishes, 
which went unanswered, was to 
see engraved on her tombstone 
the words “Here lies Séraphine 
Louis, unrivalled, and awaiting 
the blessed resurrection”. 

In 2008, Yolande Moreau's 
cinematographic portrayal of 
Séraphine Louis offered the 
legend her due success and was 
embellished by the same sacred 
spark. 


circa 1927 
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Georges VALMIER 


40 


1885-1937 
Devant la fenêtre — 1994. 


Huile sur toile 

Signée et datée en bas à droite 
«G.VALMIER. 1924. » 

104 «x 64,50 cm 


Provenance: 

Léonce Rosenberg, Paris (14-N-616) 
Ancienne collection Maurice Rheims 

A l'actuel propriétaire par cessions 
successives 


Bibliographie: 

Bulletin de l'Effort Moderne, 

Paris, n?9, novembre 1924, reproduit 

en noir et blanc 

Cahiers d'Arts-Documents, n°35, 
Éditions Pierre Cailler, Genéve, 

1956, p.6 

L. Marceillac, Georges Valmier, 

Thèse inédite, 1977, n°66 

D. Bazetoux, Georges Valmier, catalogue 
raisonné, Éditions Noéme, Paris, 1993, 
n°462, reproduit en noir et blanc p.139 


Oil on canvas; 
signed and dated lower right 
41 x 25 3/8 in. 


100 000 - 150 000 € 


DIRECTEUR: 


Bulletin de l'effort moderne, n°9, novembre 2024 
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Diego GIACOMETTI 


1902-1985 


Table basse à double plateau 
aux grenouilles 


Bronze à patine vert antique 

Signé quatre fois sur l'entretoise 
«Diego» 

45 x 137 x 77 cm 


Provenance: 

Collection Tristan Vieljeux, Paris 
Acquis directement auprés de l'artiste 
en 1982-1983 avec le concours 

de Daniel Brollo, puis par descendance 
Vente Paris, Artcurial, 4 juin 2018, 
lot 33 

À l'actuel propriétaire par cessions 
successives 


Bibliographie: 

D. Marchesseau, Diego Giacometti, 
Hermann, Paris, 1986, reproduit en 
couleurs p. 138 (une autre variante, 
dimensions différentes) 

D. Marchesseau, Diego Giacometti, 
Éditions du Regard, Paris, 2018, 
reproduit en couleur p. 80-81 (notre 
table) 


Un certificat de Monsieur Gilles 
Perrault sera remis à l'acquéreur. 


Bronze with antique green patina; signed 
on four times on the crossbrace; 17 3/4 x 
54 x 30 1/4 in. 


300 000 - 400 000 € 
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Marc CHAGALL 


46 


1887-1985 
Lécuyère bleue — circa 1965 


Lavis d'encre de Chine et encre 

de Chine sur fond lithographique 

sur papier 

Cachet de la signature en bas à gauche 
«MARC / CHAGALL» 

43 x 26 cm 


Provenance: 

Collection particulière, Paris 

Un certificat du Comité Marc Chagall 
sera remis à l'acquéreur. 


India ink wash and India ink 

on lithographic background on paper; 
stamped with the signature lower left; 
16 7/8 x 10 1/4 in. 


45 000 - 60 000 € 


«Enfin, [Chagall] développe en cycle grandiose ses 
thèmes essentiels: les scènes bibliques, les interprétations 
de la musique (...), les images du cirque et du monde des 
acrobates considérés comme un symbole des jeux de la vie. 
Dans ses vastes compositions, il rassemble des foules, 
mêlant acteurs et public, les emportant dans un vaste 
mouvement cosmique. » 


— Jacques Lassaigne, Chagall dessins inédits, Skira 1968 
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15 
Fernand LEGER Saint-Paul de Vence, Fondation Maeght, 

1881-1955 Fernand Léger, Rétrospective, 
juillet-octobre 1988, n°107 p.202, 

Homme et femme — circa 1921 reproduit en noir et blanc p.68 
Jérusalem, Musée d'Israël, Fernand 

Crayon sur papier Léger, œuvres sur papier, avril-juin 

38 x 31,50 cm 1989, n°42 p.175, reproduit en noir 
et blanc p.97 

Provenance: , Milan, Palazzo Reale, Fernand Léger, 

Collection européenne novembre 1989 - février 1990, n°83, 

Expositions: reproduit en noir et blanc p.147 

Paris, Galerie Claude Bernard, Strasbourg, Ancienne Douane, Jeanne 

Fernand Léger, 1970, n°18, reproduit Bucher: une galerie d'avant-garde 

en noir et blanc 1925-1946, De Max Ernst à de Staël, 

Cologne, Kunsthalle, Fernand Léger: juin-septembre 1994, p.184 

Das figürliche Werk, avril-juin 1978, Bibliographie: 

n 65, reproduit p.115 G. Néret, Fernand Léger, Nouvelles 

ales: CITE! CARE An Editions Françaises, Paris, 1990, 


Burgemeester a. Spinoy, Fernand Léger, n°102, reproduit en noir et blanc p.98 
octobre-décembre 1979, n°133 p.95 

Berlin, Staatliche Kunsthalle, Fernand Pencil on paper; 

Léger 1885-1955, octobre 1980 - janvier 15 x 12 3/8 in. 


1981, n°161 p.611, reproduit en noir 
et blanc p.142 

Hambourg, Kunstverein in Hambourg, 
ünster, Westfälisches Landesmuseum, 
Tübingen, Kunsthalle, Fernand Léger, 
Gouachen Aquarelle Zeichnungen, 
octobre 1983 - juin 1984, n°17 p.158, 
reproduit en noir et blanc p.41 


50 000 - 70 000 € 


«L'expression a été toujours un élément 
trop sentimental pour moi. Je sentais 

la figure humaine non seulement comme 
un objet, mais puisque je trouvais 

la machine si plastique, je voulais donner 
à la figure humaine la même plasticite... » 


— Fernand Léger in catalogue Léger, Grand-Palais, Paris 1971, p. 66 


Fernand Léger, Homme et femme, 1921 
Museum of Art, Indianapolis 
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Fernand LÉGER 


1881-1955 
Feuille et profil — 1926 


Encre de Chine sur papier 
Signé des initiales et daté 
en bas a droite «F.L/26» 
30,50 x 22,50 cm 


Provenance: 
Collection européenne 


Expositions: 

Berlin, Staatliche Kunsthalle, 

Fernand Léger 1885-1955, octobre 1980 - 

janvier 1981, n°183 p.612 

Hambourg, Kunstverein in Hambourg, 

Munster, Westfalisches Landesmuseum, 

Tübingen, Kunsthalle, Fernand Léger, 

Gouachen Aquarelle Zeichnungen, 

octobre 1983 - juin 1984, n°53 p.154, 

reproduit en noir et blanc p.87 

Jérusalem, Musée d'Israël, Fernand 

Léger, œuvres sur papier, avril-juin 

1989, n°60 p .175, reproduit en noir 

et blanc p.115 Use 

Strasbourg, Ancienne Douane, Jeanne 

Bucher: une galerie d'avant-garde 

1925-1946, De Max Ernst à de Staël, 

juin-septembre 1994, p.184 

Turin, Palazzo Bricherasio, Fernand D 
Léger, l'Oggetto el il suo contesto Y 
1920-1940, janvier-avril 1996, n°36 — N 
p.118, reproduit en noir et blanc p.119 7 GY Y) 
Barcelone, Fundació Joan Miró, 3 d Y Y 
Fernand Léger, novembre 2002 - janvier Y 


2003, p.163, reproduit en couleur p.97 Un 
Wy 


Halmstad, Mjellby Konstmuseum, 


Fernand Léger et quelques éléves.., Y) 
mai-août 2015 77 
N NN NI 
Bibliographie: / | Y 
G. Néret, Fernand Léger, Nouvelles Z ) Y 
Éditions Francaises, Paris, 1990, m | m 


n°191, reproduit en noir et blanc p.151 FE B N 7 
8777 


India ink on paper; signed with the I. ) 
initials and dated lower right; i Uf 


12 x 8 7/8 in. Y) 
: | N 
2 


30 000 - 40 000 € | 


) 
III 


; jj Pim . 
SS 


o 
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Joan MIRÔ 


1893-1983 
Sans titre — 1930 


Crayon sur papier 

Signé et daté au dos «10.9.930 - 
Joan Miró» 

46,70 x 63 cm 


Provenance: 
Collection européenne 


Expositions: 

Paris, Musée national d'Art moderne, 
Centre Pompidou, Joan Miró, La 
Naissance du monde 1917-1934, mars- 
juin 2004, n°179 reproduit p.256 
(image inversée) 


Bibliographie: 

J. Dupin, A. Lelong-Mainaud, Joan Miró 
- Catalogue raisonné. Drawings Volume 

I 1901-1937, Daniel Lelong Succession 

Miro, Paris, n°306, reproduit en noir 

et blanc (image inversée) 


Pencil on paper; 
signed and dated on the reverse; 
18 3/8 x 24 3/4 in. 


50 000 - 70 000 € 
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Pablo PICASSO 


1881-1973 
Danseuse et Picador — 1960 


Lavis d'encre sur papier 

Signé, daté et numéroté en haut 
a droite «6.6.60 III / Picasso» 
51,50 x 66 cm 


Provenance: 

Galerie Louise Leiris, Paris 

Collection Loeb, Paris 

A l'actuel propriétaire par descendance 


Expositions: 

Paris, Galerie Louise Leiris, Picasso 
- Dessins 1959-1960, novembre-décembre 
1960, n°55, reproduit en noir et blanc 
Bibliographie: 

C. Zervos, Pablo Picasso, Vol. 19, 
Œuvres de 1959 à 1961, Éditions Cahiers 
d'art, Paris, 1968, n°319, reproduit 
pl. 99 

The Picasso Project, Picasso's 
paintings, watercolors, Drawings and 
Sculpture - The Sixties I - 1960-1963, 
Alan Wofsy Fine Arts, San Francisco, 
2002, n° 60-200, reproduit en noir 

et blanc p.72 

Un certificat de Louise Leiris 

sera remis à l'acquéreur. 


Ink wash on paper; signed, dated 
and numbered upper right; 
20 1/4 x 26 in. 


180 000 - 250 000 € 


«Tout ça cest du théâtre! Picasso sexhibe et se dissimule, 
se voit sans se voir. Acteur, il porte un masque en plus de 
tous ceux qu'il se donne en tant que metteur en scène. 
Comme dans la vie: il est «un homme gai»; et pourtant 
il y a la «tristesse espagnole.» 


— Brigitte Baer in catalogue Le dernier Picasso, Paris, MNAM 1988, p.106 
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19 
André MASSON Exposition: 


1896-1987 Vézelay, Musée Zervos, Sous le signe 
de Bataille, Masson, Fautrier, Bellmer, 

Martinique — 1941 juin-novembre 2012, reproduit en noir 
et blanc p.17 

Encre et fusain sur papier 

Signé en bas à gauche «andré Masson» 

66 x 50,60 cm 


Un certificat du Comité André Masson 
sera remis à l'acquéreur. 


Provenance: Ink and charcoal on paper; 
Galerie Simon, Paris signed lower left; 
Collection Les Cahiers d'Art 26 x 19 7/8 in. 
Collection Yves de Fontbrune 

Vente Paris, Delorme-Collin du Bocage, 15 000 - 20 000 € 


30 novembre 2016, lot 105 
Guttklein Fine Art, Paris 
Acquis aupres de cette derniére 
par l'actuel propriétaire 
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André MASSON 


1896-1987 
Estocade — 1937 


Encre sur papier 
Signé en bas à droite «andré Masson» 
50 x 66 cm 


Provenance: 

Galerie Simon, Paris (selon une 
étiquette au dos, n° inventaire: 12371) 
Vente New York, Christie's, 

8 octobre 1987, lot 161 

Martin Lawrence Gallery, New York 
(selon une étiquette au dos) 
Collection Les Cahiers d'Art 
Collection Yves de Fontbrune 

Vente Paris, Delorme-Collin du Bocage, 
30 novembre 2016, lot 108 

Guttklein Fine Art, Paris 

Acquis aupres de cette derniére 

par l'actuel propriétaire 
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Exposition: 

Vezelay, Musee Zervos, Sous le signe 
de Bataille, Masson, Fautrier, Bellmer, 
juin-novembre 2012, reproduit en noir 
et blanc p.25 


Ink on paper; signed lower right; 
19 3/4 x 26 in. 


25 000 - 35 000 € 
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21 
André MASSON 


1896-1987 
Les Silènes — 1932 


Huile sur toile 

Signée des initiales et datée 
en bas à gauche «aM / 32» 

46 x 65 cm 


Provenance: 

Galerie Louise Leiris, Paris (selon une 
étiquette au dos, n° inventaire: 13958; 
n°photo: 50475) 

Collection particuliére, Italie 
Expositions: 

New York, Saindenberg Gallery, 

André Masson, Retrospective Exhibition, 
février-mars 1961, n°12 

Lyon, Musée de Lyon dans le cadre du 
Festival de Lyon, André Masson: 
1922-1966, mai 1967, n°11 

Milan, Galleria Schwarz, André Masson, 
juin-septembre 1970, n°3, reproduit 

en noir et blanc p.5 

Bibliographie: 

G.Masson, M.Masson, C.Loewer, André 
Masson, catalogue raisonné de l'œuvre 
peint, Volume II, 1930-1941, ArtAcatos, 
Vaumarcus, 2010, n°1932*21, reproduit 
en noir et blanc p.146 

Un certificat en date du 17 mars 

1972 de Maurice Jardot directeur de 

la Galerie Louise Leiris, annoté par 
Arturo Schwarz, directeur de la Galerie 
Schwarz sera remis à l'acquéreur. 


Oil on canvas; signed with 
the initials and dated lower left; 
18 1/8 x 25 5/8 in. 


50 000 - 70 000 € 


«Mythologique dans son essence, puisqu'il s'agit 

pour lui de connaissance, mais de connaissance 
affective où les images chargées d'émotion viennent au 
premier plan, l'art de Masson, si pénétré de mouvement 
que la ligne y semble toujours décrire son propre 
engendrement, se dirigeait, selon une pente qui lui 

est naturelle, vers la représentation de scènes 

en lesquelles se traduisent, sous forme dramatique, 

les grands ressorts du devenir humain.» 


— Michel Leiris, «Mythologies» in André Masson et son univers, Paris 1947 
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Victor BRAUNER 
1903-1966 


Le voyage à Paris ou la traversée 
des Carpates — 1957 


Peinture a la cire sur toile marouflée 
sur panneau d'isorel 

Signée des initiales et datée en bas 

à droite «V.B.II 1957», titrée au dos 
«MON VOYAGE A PARIS/ LA TRAVERSEE DES / 
CARPATES» 

92 x 73 cm 


Exposition: 

Paris, Musée national d'art moderne, 
Victor Brauner, juin-septembre 1972, 
n°140, reproduit. 


Un certificat de Monsieur Samy Kinge 
sera remis à l'acquéreur. 


Wax painting on canvas laid down 

on hardboard; signed with the initials 
and dated lower right, titled on the 
reverse; 

36 1/4 x 28 3/4 in. 


200 000 - 250 000 € 
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Victor BRAUNER 
1903-1966 


Le voyage à Paris ou la traversée 


des Carpates — 1957 


Fr 


«Le désir et la peur président 

par excellence au jeu qu'il mène 
avec nous, dans le cercle visuel 

très inquiétant où l'apparition 

lutte crépusculairement avec 
l'apparence», avance André Breton 
dans la préface du catalogue de la 
première exposition parisienne de 
l'artiste roumain Victor Brauner à la 
galerie Pierre en 1934. 

En effet, cet entre-deux 
temporel, ce sujet évanescent, 
caractérisent particulièrement 
l'étrange esthétique du surréaliste. 
Dans l'œuvre présentée ici, qui 
s'intitule Le voyage à Paris ou la 
traversée des Carpates, Brauner 
figure plusieurs personnages 
en chemin vers un but précis. 

Nus, proches de l'art brut, ces 
hommes semblent déterminés à 
avancer. L'un d'entre eux conduit 
une caléche qu'un second parait 
pousser. Accompagnés d'un singe 
— qui se distingue très peu des 
hommes - ils regardent fixement le 
spectateur. Un troisième homme, 
plus en contrebas et au premier 
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plan, fait face. Tenant un báton 
de marche d'une main et ce qui 
sapparente à un sac dans l'autre 
main levée pour caler l'objet sur 
l'épaule droite du personnage, 

il semble dominer le pay 
désertique. Ses jambes arquées 
occupant l'espace, il ferme la 
marche, avoisinant un oiseau qui 
coupe court par le sable. 

En arrière-plan, la mer accueille 
un impressionnant soleil rouge. 

Le crépuscule, comme le notait 
Breton, une heure où la nature se 
donne à cceur joie. Une heure aussi 
oü l'homme, silencieux, tente de 
capter toute potentielle apparition. 
Enfin, une heure oü la magie 
opère, transfigurant les uns, les 
autres au cœur d'une lumière très 
identifiable. 

L'aventure que le peintre décrit 
pourrait tout à fait étre la sienne. 
En 1995, Brauner réalise son 
premier voyage à Paris et traverse 
à proprement parler la région des 
Carpates orientales, où il est né 
et où il vit. I reviendra à Paris en 


Save 
age 
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Victor Brauner dans son atelier à Blonville, 1957 


En 


“Desire and fear preside with 
excellence over the game 
he plays with us, in the very 
worrying pictorial circle where 
apparition struggles duskily with 
appearance”, said André Breton 
in the foreword to the catalogue 
of the first Parisian exhibition of 
Romanian artist Victor Brauner 
at the Galerie Pierre in 1934. 
Indeed, this temporal interval 
and this evanescent subject are 
particularly characteristic of the 
strange aesthetics of Surrealism. 
In the work presented here, Le 
voyage à Paris ou la Traversée 
des Carpates, Brauner portr: 
several people making their way 
towards a precise goal. Naked, 
similar in style to Outsider Art, 
these men seem determined to 
press on. One of them drives a 
carriage that a second one seems 
to push. Accompanied by a 
monkey, which is very similar to 
the men - they stare unblinking 
at the viewer. A third man, lower 
down and at the forefront, is seen 
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head-on. He holds a walking stick 
in one hand and what looks like 

a bag in the other hand, raised 

to block the object on his right 
shoulder. He seems to dominate 
the desert landscape. His bowed 
legs occupy the space as he brings 
up the rear near a bird, which 
cuts across the sand. 

In the background, the sea 
welcomes an impressive red 
sun. As Breton remarked, dusk 
is the moment when nature 
enjoys itself wholeheartedly. It 
is also the moment when man, 
silently, aims to capture any 
potential apparition. Finally, it is 
a moment when magic happens, 
transfiguring everything and 
everyone in the heart of a very 
recognisable light. 

The adventure portrayed by 
the painter could very well be his 
own. In 1925, Brauner made his 
first journey to Paris by crossing, 
strictly speaking, the Eastern 
Carpathians, where he was born 
and lived. He would return to 


Fr 


1938: «Pour moi peindre c'est 
la vie, la vraie vie, MA VIE..», 
dit-il, confirmant la dimension 
autobiographique de son travail. 
L'œuvre présentée date de 1957, 
une période pendant laquelle il 
peint à la cire sur toile. Là encore, 
le choix de la technique se mêle 
à son histoire personnelle. En 
effet, né dans une famille juive, 
Victor Brauner est contraint de 
vivre caché pendant la Seconde 
Guerre mondiale, Aveugle de son 
œil gauche à la suite d'un accident, 
le peintre est confronté sa vie 
durant, à de nombreux obstacles. 
Aprés la défaite de juin 1940 
et l'occupation de la France par 
l'armée allemande, Victor Brauner 
se réfugie dans la famille du poète 
Robert Rius à Perpignan. Puis, il 
rejoint la villa Air-Bel à Marseille, 
avec d'autres artistes comme André 
Breton, Max Ernst, Wifredo Lam, 
et le militant communiste anti- 
stalinien Victor Serge. Il espère 
vainement immigrer aux Etats Unis 
pour échapper à la répression du 
régime de Vichy puis est caché 


en Provence par le poète René 
Char. Ces rencontres et influences 
marqueront son travail de façon 
permanente. Létat de précarité et 
d'insécurité constant dans lequel il 
vit le conduisent à rechercher un 


matériau accessible et peu onéreux. 


La cire, qu'il utilise dans Le voyage 
à Paris ou la traversée des Carpates, 
accomplit parfaitement la mission. 
Cette matière, à qui il attribue une 
dimension quasiment mystique, 
est issue des abeilles, des écorces 
des arbres, ce qui le rattache à la 
nature. Elle est aussi la matière des 
bougies servant à éclairer, ce qui 
rappelle son dénuement. Victor 
Brauner travaille la cire dans un 
respect religieux et en extrait une 
patine lumineuse qui lustres ses 
peintures d'une pellicule de magie. 
Avant-gardiste, cultivant le goût 
des techniques inédites comme 
d'autres artistes surréalistes, il 
influencera de nombreux peintres 
dans le choix de la technique. 


En 


Paris in 1938. “For me, painting is 
life, real life, MY LIFE...,” he said, 
confirming the autobiographical 
dimension of his work. 

The work presented dates 
from 1957, a period during 
which he painted with wax on 
canvas. Here again, his choice 
of technique mingled with his 
personal history. Victor Brauner 
was born into a Jewish family 
and was effectively obliged to live 
hidden away during World War 
II. An accident left the painter 
blind in his left eye, and he faced 
numerous obstacles throughout 
his life. After the defeat in June 
1940 and the occupation of 
France by the German Army, 
Victor Brauner took refuge with 
the family of poet Robert Rius 
in Perpignan. Then, he went to 
the villa Air-Bel in Marseilles 
with other artists such as André 
Breton, Max Ernst, Wifredo 
Lam, and anti-Stalin Communist 
activist Victor Serge. He hoped 
in vain to be able to emigrate 
to the United States to escape 


the repression of the Vichy 
regime and was then hidden in 
Provence by poet René Char. 
These encounters and influences 
would leave a permanent mark 
on his work. His constant 
hardship and insecurity led 

him to seek easily accessible, 
cheap materials. Wax, which he 
used in Le voyage à Paris ou la 
Traversée des Carpates, perfectly 
accomplishes its mission. This 
material, to which he ascribed 
an almost mystical dimension, 
comes from bees and tree bark, 
which links it to nature. Was is 
also used for candles that serve 
to provide light, which recalls 
his poverty. Victor Brauner was 
religiously respectful of the wax 
he used in his work and obtained 
from it a luminous patina that 
made his paintings shine with a 
magical film. He was an avant- 
gardist, who, like other surrealists 
cultivated a taste for new 
methods, and would influence 
many painters in their choice of 
technique. 


Victor Brauner, Les Animaux, 1957 
Cire sur panneau, Centre Pompidou, Paris 
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MAN RAY 


la g | | 1890-1976 
== NE Target/Mire Universelle — 1933-1971 


Plátre, blocs de bois, papiers optiques 
et caoutchouc 

Signature, date, titre et numéro 

sur une plaque en métal apposée sur 

la tranche de la base en bois «man Ray/ 
Target, 1933-1971 / 2/10» 

66 x 51 x 20 cm 


Réalisée en 1971 dans une édition 
a 10 exemplaires et épreuves d'artiste 
d'aprés un objet de 1935. 


Provenance: 

Galerie Arturo Schwarz, Milan 
Acquis auprès de cette dernière 
par l'actuel propriétaire 


Expositions: 

Paris, Musée des Arts Décoratifs, 
Munich, Haus des Kunst München, 

Le Surréalisme 1922-1942, juin- 
septembre 1972, n°372, p.90, reproduit 
en noir et blanc 


Bibliographie: 

Cahiers d'Art 5-6, 1935, reproduit 
p.121 (l'objet original) 

L. Vinca Masini, Man Ray, I Maestri del 
Novecento, Sansoni editore, Florence, 
1974, n° 23, reproduit en couleur 
(notre exemplaire) 

A. Schwarz, Man Ray, The Rigour of 
Imagination, Londres, 1977, n°237, 
reproduit p.142 (l'objet original) 
J-H Martin, R. Krauss & B. Hermann, 
Man Ray: Objets de mon affection, 
sculptures et objets, Catalogue 
raisonné, Paris, 1983, n°47, p.144, 
reproduit p.57 (l'objet original) 
L'édition de cette œuvre sera incluse 
dans le Catalogue des Objets 

et Sculptures de Man Ray, actuellement 
en préparation par Messieurs Andrew 
Strauss et Timothy Baum du Man Ray 
Expertise Committee. 


Un certificat d'Arturo Schwarz 
sera remis à l'acquéreur. 


Andrew Strauss et Timothy Baum 

du Man Ray Expertise Committee ont 
confirmé l'authenticité de cette œuvre 
sous la référence 00425-0-2024. 


Plaster, wood blocks, optical papers 
and rubber, incised with the artist’s 
signature, titled, dated and numbered 
on a metal plaque affixed to the wooden 
base; 26 x 19 7/8 x 8 7/g in. 


40 000 - 60 000 € 


24 
Jean HÉLION 


1904-1987 


Les trois pains 
ou jeu de pains — 1947 


Huile sur toile 

Signée et datée en bas à droite 
«Hélion 47», contresignée, datée et 
titrée au dos ««Les 3 pains» / Hélion 
janv. /47» 

65 x 50 cm 

Exposition: 

Londres, The Mayor Gallery, 

Jean Hélion, juillet-septembre 1998, 
n°8 reproduit 

Bibliographie: 

H-C Cousseau, Hélion , Éditions 

du Regard, 1992, reproduit en noir 

et blanc p.321 

Cette œuvre est référencée dans le 
catalogue raisonné en ligne: https:// 
associationjeanhelion. fr/2011/06/20/ 
catrais1072/ 


Un certificat de Madame Jacqueline 


Hélion sera remis à l'acquéreur 


Oil on canvas, signed and dated lower 
right; signed again, dated and titled on 
the reverse; 

25 5/8 x 19 3/4 in. 


50 000 - 70 000 € 


«JO avril 1946. On voit partout du pain — 

parce qu'il est rare. Pain, la blessure dorée du pain. 
La blessure du pain. Dans la rue chaque homme 
et chaque femme et chaque enfant porte son pain. 
Ils portent leur pain serré, comme une blessure.» 


— Jean Hélion - Carnet 10, p.18 verso 
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25 


Bernard BUFFET 
1928-1999 


Le Canal Saint-Martin — 1956 


Huile sur toile 

Signée et datée en haut au centre 
«Bernard Buffet 56» 

89 x 146 cm 


Provenance: 
Collection particuliére, Paris 


Expositions: 

Paris, Galerie David et Garnier, 
Bernard Buffet, Paysages de Paris, 
février 1957 


Bibliographie: 

Paris, Galerie Charpentier, 

Cent tableaux de 1944 a 1958, 

janvier 1958, reproduit 

Y. Le Pichon, Bernard Buffet, Volume 
I, 1943-1961, Maurice Garnier Editeur, 
Paris, 1986, n°322, reproduit en 
couleurs p.346 

Bernard Buffet, catalogue raisonné de 
l'œuvre peint, Volume II, 19454-1958, 
Fonds de dotation Bernard Buffet, 
Paris, 2024, reproduit en noir et blanc 
p.215 


Un certificat d'Ida et Maurice Garnier 
sera remis a l'acquéreur. 


Oil on canvas; 
signed and dated upper center; 
35 x 57 1/2 in. 


150 000 - 250 000 € 


Bernard Buffet au canal Saint-Martin, circa 1957 
Photographie André Ostier 
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Bernard BUFFET 
1928-1999 


Paravent aux fleurs — 1960 


Huile sur toile, quatre panneaux 
Chaque toile signée et datée, deux 
d'entre-elles signées en haut à droite 
«Bernard Buffet /60» et deux autres 
signées en haut à gauche «Bernard/ 
Buffet/60», contresignée, datée et 
dédicacée au dos du panneau de droite 
«A GANY/ Noël / 1960/ Bernard» 

180 x 48 cm chaque 

Dimension totale du paravent: 

180,50 x 197,50 cm 


Provenance: 

Cadeau de l'artiste a Gany David, Paris 
Offert par cette derniére à l'actuel 
propriétaire 


Cette œuvre est enregistrée dans les 
archives de la Galerie Maurice Garnier. 


Un certificat à la charge de 
l'acquéreur pourra être délivré par la 
Galerie Maurice Garnier. 


Oil on canvas, four panels mounted as 

a folding screen; each canvas signed 
and dated; two of them signed upper 
right, and two others signed upper left, 
signed again, dated and dedicated on the 
reverse of the right panel; 

70 7/8 x 18 7/8 in. each; 

total : 71 x 77 3/4 in. 


200 000 - 300 000 € 
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Bernard BUFFET 
1928-1999 


Bouquet rouge et bleu fond jaune 
vase de Gallé vert — 1970 

Huile sur panneau d'isorel 

Signé et daté en bas à droite 


«Bernard Buffet / 1970» 
73 x 60 cm 


Provenance: 
Collection particulière, Paris 


Un certificat d'Ida et Maurice Garnier 
sera remis à l'acquéreur. 


Oil on hardboard; 
signed and dated lower right; 
28 3/4 x 23 5/8 in. 


80 000 - 120 000 € 
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lot n°52, Raymond Hains, Sans titre, 1959 
(détail) p.172 
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28 
Hans HARTUNG 


1904-1989 
HH6088 - 1948 


Pastel et mine de plomb sur papier 
Signé et daté en bas à droite 
«Hartung, 48» 

49 x 73 cm 


Provenance: 
Collection particuliére européenne 


Bibliographie: 

Cette œuvre sera incluse dans le 
Catalogue Raisonné de l'œuvre de 
l'artiste, actuellement en préparation 
par la Fondation Hans Hartung 

et Anna-Eva Bergman. 


Cette œuvre est enregistrée dans les 
Archives de la Fondation Hans Hartung 
et Anna-Eva Bergman sous le n°HH6088. 


Pastel and pencil on paper; 
signed and dated lower right; 
19 1/4 x 28, 3/4 in. 


60 000 - 80 000 € 


Hans Hartung, Sans titre, 1938 
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28 
Hans HARTUNG 


1904-1989 


HH6088 - 1948 


Hans Hartung dans son atelier, 1947 


« J'aime ces couleurs qui permettent 

des contrastes forts: le trait, la ligne, les formes 
s'y détachent sans faiblesse [..... Il sagit d'un 
état émotionnel qui me pousse à tracer, à créer 
certaines formes, afin d'essayer de transmettre 
et de provoquer une émotion semblable.» 


— Hans Hartung 
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Gérard SCHNEIDER 


82 


1896-1986 
Opus 29 D - 1959 


Huile sur toile 

Signée et datée en bas à gauche 
«Schneider, 1-59», titrée au dos «29 D» 
97 x 130 cm 


Provenance: 

Collection Ludovic Massé, Perpignan 
Vente, Paris, Étude Guy Loudmer, 

12 février 1989, lot 143 

Collection particuliére, France 
Vente, Paris, Sotheby's, 

11 décembre 2020, lot 174 

Acquis au cours de cette vente 

par l'actuel propriétaire 


Expositions: 

Düsseldorf, Kunstverein, Gérard 
Schneider, Rétrospective, mars-avril 
1962, reproduit sous le n°73 
Exposition itinérante: Bruxelles, 
Palais des Beaux-Arts, juin 1962 


Bibliographie: 

Cette œuvre figurera sous le 
n°GS-T-59-035 au Catalogue Raisonné 

de l'Œuvre Peint de Gérard Schneider, 
en cours de rédaction sous la direction 
de Madame Laurence Schneider et de 
Monsieur Christian Demare. 


Cette œuvre est enregistrée 
dans les Archives Gérard Schneider 
sous le n°GS-T-59-035. 


Une lettre d'inclusion au Catalogue 
Raisonné des euvres sur toile de Gérard 
Schneider sera remise à l'acquéreur. 


Oil on canvas; signed and dated lower 
left, titled on the reverse; 
38 1/4 x 51 1/8 in. 


70 000 - 90 000 € 
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29 
Gérard SCHNEIDER 


1896-1986 


Opus 29 D — 1959 


Fr 


«Il faut voir la peinture abstraite 


comme on écoute la musique, sentir 


l'intériorité émotionnelle de l'œuvre 
sans lui chercher une identification 
avec une représentation figurative 
quelconque. Ce qui est important, 
ce nest donc pas de voir l'abstrait, 
cest de le sentir. Si une musique 
me touche, mémeut, alors j'ai 
compris quelque chose, j'ai recu 
quelque chose... Dans ce que je 
considére comme une évolution 
naturelle j'ai surtout apprécié la 
théorie surréaliste de la libération 
du subconscient. L'abstrait c'est la 
libération de tout conditionnement 
extérieur, cest l'aboutissement d'un 
processus de création individuelle, 


de développement personnel 
dont les formes n'appartiennent 
quà moi-méme. J'assimilerai 
cette demarche à l'improvisation 
musicale: quand je fais du piano 
pendant plusieurs heures, il m'arrive 
d'improviser en fonction d'un état 
psychologique précis; en peinture 
quand je prends une brosse ou 

un pinceau, une mécanique de 
création se déclenche et ma main 
vient porter un signe, préciser une 
forme, qui dépend de mon état 
intérieur; cest une improvisation, 
une création spontanée.» 


Gérard Schneider 
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"You have to see abstract 
painting as you would listen 
to music, to feel the emotional 
interiority of the work without 
trying to identify it with any 


kind of figurative representation. 


What's important, then, is not 
to see the abstract, but to feel it. 
If a piece of music touches me, 
moves me, then I've understood 
something, I've received 
something... In what I consider 
to be a natural evolution, 

I particularly appreciated 

the Surrealist theory of the 
liberation of the subconscious. 
The abstract is the liberation 
from all external conditioning, 


it is the culmination of a process 
of individual creation, of personal 
development whose forms 
belong only to myself. I would 
liken this approach to musical 
improvisation: when I play 

the piano for several hours, I 
sometimes improvise according 
to a precise psychological state; in 
painting, when I pick up a brush, 
a creative mechanism is triggered 
and my hand comes to make a 
sign, to specify a form, which 
depends on my inner state; it's 

an improvisation, a spontaneous 
creation". 


Gérard Schneider 
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CHU Teh-Chun 


86 


1920-2014 
N°136 - 1962 


Huile sur toile 

Signée en chinois et en pinyin 

à droite au centre «Chu Teh-Chun», 
contresignée en chinois 

et en pinyin, datée et titrée au dos 
«Chu Teh-Chun, 1962, N°136» 

60 x 92 cm 


Provenance: 

Don de l'artiste à Hubert Juin 
Collection particulière, Suisse 

À l'actuel propriétaire par descendance 


Exposition: 
Paris, Galerie Henriette Legendre, 
Chu Teh-Chun, 1962 


Bibliographie: 

Cette œuvre sera incluse dans le 
Catalogue Raisonné de l'Œuvre de 
l'artiste, actuellement en préparation 
par Madame Ching-Chao Chu. 


Un certificat de la Fondation 
Chu Teh-Chun sera remis a l'acquéreur. 


Oil on canvas; signed in Chinese 
and Pinyin right centre, signed 
again in Chinese and Pinyin, dated 
and titled on the reverse; 

23 5/8 x 36 1/4 in. 


320 000 - 420 000 € 
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CHU Teh-Chun 


1920-2014 


N°136 - 1962 


Fr 


Jean-Clarence Lambert, poète et 
critique d'art affirme sur Chu Teh- 
Chun «Un peintre de feu, de l'Air et 
du Feu, avec, en plus, quelque chose 
d'indéfinissable auquel appartient 
ce mystère particulier, ce pouvoir 
magique personnel qui le qualifie de 
figure sans pareille dans une étude 
d'ensemble de l'École de Paris». 

Le maître de l'abstraction lyrique, 
né en Chine et décédé en France 
dans son pays d'adoption en 2014, 
Chu Teh-Chun marque la scène 
internationale de par sa maitrise 
incontestée des couleurs et de la 
composition. 

Il excelle en outre dans 
l'expression du feu, comme suggéré 
plus haut et révélé dans le tableau 
présenté ici. N°/36 fait danser les 
couleurs sur un fonds brun. 
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Le rouge éclatant cótoie les blancs, 
verts, orangés tandis que le trait 
noir central structure le regard 
autour de l'idée d'un horizon. 
Un peintre de feu, tel est le cas ici, 
où l'énergie fulgurante de lätre 
se structure poétiquement. Une 
longue trainée blanche à l'extrémité 
gauche de la composition irradie 
le tout d'une lumière réfléchissante. 
Les empâtements discernent 
les éléments, créent des temps 
de lecture. Une iconographie 
calligraphique se dégage de 
l'ensemble. 

Différemment mais soulevant 
la méme force, le tableau de John 
Martin, intitulé The great day of his 
wrath précède de plus d'un siècle 
l'oeuvre de Chu Teh-Chun. 
Dans ce tableau oü les passions 
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Jean-Clarence Lambert, poet 
and art critic, asserts about Chu 
Teh-Chun, “A painter of fire, 

of Air and Fire, with, in addition, 
something indefinable to which 
belongs that particular mystery, 
that personal magical power that 
qualifies him as a unique figure 
in a comprehensive study of the 
School of Paris". 

The master of lyrical 
abstraction, born in China and 
deceased in France in his adopted 
country in 2014, Chu Teh-Chun 
marks the international scene 
with his undisputed mastery 
of colour and composition. 

He excels furthermore in the 
expression of fire, as suggested 
above and revealed in the 
painting presented here. 
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No. 136 makes the colours 
dance ona brown background. 
The bright red juxtaposes with 
whites, greens, oranges while 
the central black line structures 
the gaze around the idea of a 
horizon. A painter of fire, such is 
the case here, where the blazing 
energy of the hearth is poetically 
structured. A long white streak 
at the left end of the composition 
radiates the whole with a reflective 
light. The impastos distinguish 
the elements, creating reading 
times. A calligraphic iconography 
emerges from the whole. 
Differently but raising the same 
force, John Martins painting, 
entitled The Great Day of His 
Wrath, precedes Chu Teh-Chun's 
work by over a century. In this 


Fr 


explosent, provoquant la 
déflagration d'éléments irradiants, 
ce même rouge éclatant crée un 
point disruptif. Soleil abstrait dans 
une composition figurative chez 
John Martin, couleur excentrée 
chez Chu Teh-Chun, ce rouge 
véhicule des augures inquiétants 
sous un marasme de braises 
imagées. La lecture linéaire 

des deux tableaux s'accorde 
étrangement et la présence du 
blanc dans le ciel et à proximité 
des roches dans l'œuvre de John 
Martin fait écho aux longues 
trainées qui ponctuent le propos 
de Chu Teh-Chun. Alors que 

le premier artiste emprunte 

à la figuration ses codes de 
représentation, le second sadonne 
à l'abstraction. Étrangement, les 
deux scènes semblent exprimer 
une idée similaire, se répondent 
et se complètent. La spiritualité à 
l'oeuvre dans le titre The great day 
of his wrath se mesure cependant 


davantage au sein de la toile de 
Chu Teh-Chun. En effet, ce 
dernier, chantre de philosophie 
taoiste, consacre sa vie à la 
représentation spirituelle de la 
peinture, « Son point de départ 
est le plus souvent des paysages 
ou les strophes d'un poème 
(chinois ancien) qu'il traduit en 
langage plastique », soutient 
Maurice Panier, qui dirige la galerie 
Legendre qui le représente dans 
les années 1960. La force de ce 
langage tient particulièrement en 
l'expression de la spiritualité qui en 
découle, sous-jacente et visible ici. 
L'œuvre, réalisée en 1969, alors 
que l'artiste est âgé de quarante- 
deux ans, s'inscrit dans une 
période faste pendant laquelle Chu 
Teh-Chun, déjà repéré par Michel 
Ragon, jeune critique et militant 
actif de l'abstraction, s'affranchit 
de toute influence et aboutit à une 
maîtrise totale de son écriture 
artistique. 


En 


painting where passions explode, 
causing the detonation of radiant 
elements, the same bright red 
creates a disruptive point. 

An abstract sun in a figurative 
composition in John Martin's 
work, an eccentric colour in Chu 
Teh-Chuns, this red conveys 
ominous auguries under a 
turmoil of imagined embers. 
The linear reading of the two 
paintings strangely harmonizes, 
and the presence of white in 

the sky and near the rocks in 
John Martin's work echoes the 
long streaks that punctuate Chu 
Teh-Chuns narrative. While 

the first artist borrows from 
figuration its representation 
codes, the second indulges in 
abstraction. Strangely, the two 
scenes seem to express a similar 
idea, respond to each other, and 
complement each other. The 
spirituality at work in the title 
The Great Day of His Wrath is, 


however, measured more within 
Chu Teh-Chuns canvas. Indeed, 
the latter, a devotee of Taoist 
philosophy, dedicates his life to 
the spiritual representation of 
painting. “His starting point is 
often landscapes or the stanzas of 
a poem (ancient Chinese) that he 
translates into plastic language”, 
argues Maurice Panier, who 
directed the Legendre Gallery 
representing him in the 1960s. 
The strength of this language lies 
particularly in the expression of 
the spirituality that results from 
it, underlying and visible here. 
The work, created in 1962 
when the artist is forty-two years 
old, is part of a prosperous period 
during which Chu Teh-Chun, 
already noticed by Michel Ragon, 
a young critic and active advocate 
of abstraction, frees himself from 
any influence and achieves total 
mastery of his artistic expression. 


John Martin, The great day of his wrath, 1851-53 Tate, Londres 
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o 31 
Hans HARTUNG 


1904-1989 
TI974-RI9 — 1974. 


Acrylique sur toile 

Signée et datée en haut à gauche 
«74, Hartung» 

100 x 162 cm 


Provenance: 

Collection Emile Veranneman, 
Kruishoutem (Belgique), 1978 

Simon Lee, Londres 

Collection particulière européenne 


Bibliographie: 

Cette œuvre sera incluse dans le 
Catalogue Raisonné de l'œuvre de 
l'artiste, actuellement en préparation 
par la Fondation Hans Hartung 

et Anna-Eva Bergman. 


Cette œuvre est enregistrée 

dans les Archives de la Fondation 
Hans Hartung et Anna-Eva Bergman 
sous le n?T1974-R19. 


Acrylic on canvas; 
signed and dated upper left; 
39 3/8 x 63 3/4 in. 


250 000 - 350 000 € 
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o 31 
Hans HARTUNG 


1904-1989 


TI974-RI9 - 1974: 


Hans Hartung dans son atelier à Antibes 


Fr 


«J'avais le sentiment de participer 
qui régissent la nature. 
Je voulais traduire par des formes, 
des images, les lois de la matière 
qui peuvent paraître désordonnées, 
arbitraires mais qui pourtan 
sorganisent dans une volonté qui, 
en fin de compte, les harmonise 

et qui maintient l'ordre». Hans 
Hartung est, depuis sa plus tendre 
enfance, dans une proximité 
déroutante avec la nature. Dès läge 
de six ans, il raconte qu'il s'amuse à 
attraper des éclairs sur ses cahiers 
d'école et que le principe est 
d'achever de tracer leur trajectoire 
en zigzag avant que se fasse 
entendre le tonnerre dehors pour 
éloigner la foudre. 

Deux tableaux de l'artiste 
français sont présentés ici. Réalisés 
en 1974 et 1982, ils s'inscrivent 
tous deux dans une période 


aux fore 
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particulièrement reconnue dans la 
carrière de Hartung. Depuis plus 
de dix ans, de larges rétrospectives 
de son travail sont présentées 

à travers le monde et il est 
véritablement reconnu comme l'un 
des plus grands représentants de 
l'art abstrait. En 1977, Hartung est 
élu à l'Académie des Beaux-Arts 

et le Centre Pompidou organise 
une exposition itinérante de ses 
gravures et lithographies. Hartung 
est en [981 le premier peintre à 
recevoir le prix Kokoschka créé 
par le gouvernement autrichien. 
La méme année, la Stádtische 
Kunsthalle de Düsseldorf, puis la 
Staatsgalerie Moderner Kunst de 
Munich organisent une grande 
exposition rétrospective ainsi que 
la Fondation Henie-Onstad en 
Norvége. Dans son exposition 

de 2091 sur la production 
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“T felt like I was participating in 
the forces that govern nature. 
I wanted to translate, through 
shapes and images, the laws 
of matter, which may seem 
disorderly and arbitrary, but 
which nevertheless organize 
themselves within a will that 
ultimately harmonizes them 
and maintains order". Since his 
earliest childhood, Hans Hartung 
has been in a bewildering 
proximity to nature. At the age 
of six, he recounts playing at 
catching lightning bolts on his 
school notebooks, swiftly tracing 
their zigzag trajectory before the 
thunder outside could be heard, 
in order to ward off the lightning. 
Two paintings by the French 
artist are presented here. Created 
in 1974 and 1982, both fall within 
a particularly recognized period 
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in Hartungs career. For over a 
decade, large retrospectives of 
his work have been presented 
worldwide, establishing 

him as one of the greatest 
representatives of abstract art. 
In 1977, Hartung was elected to 
the Academy of Fine Arts and 
the Centre Pompidou organized 
a traveling exhibition of his 
engravings and lithographs. In 
1981, Hartung became the first 
painter to receive the Kokoschka 
Prize, created by the Austrian 
government. That same year, 
the Stádtische Kunsthalle in 
Düsseldorf, followed by the 
Staatsgalerie Moderner Kunst 
in Munich, organized a major 
retrospective exhibition, as did 
the Henie-Onstad Foundation in 
Norway. In its 2021 exhibition 
on Hartung's production from 
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d'Hartung des années 1980, la 
Galerie Perrotin met en valeur les 
redécouvertes institutionnelles 
(l'exposition Hartung et les 
peintres lyriques à Landerneau et 
l'acquisition de quatre œuvres de 
1989 par le Musée d'Art Moderne 
de Paris en 2016-17) ainsi que 
l'expression d'une profonde 
admiration de la part d'artistes 
contemporains pour cette période 
(comme Christopher Wool, 
Katharina Grosse et Larry Clark). 

Ces deux œuvres révèlent donc 
une esthétique particulièrement 
maîtrisée. 

La première, 7/971-R19, mêle 
les couleurs jaune, brun et noir 
et génère des mouvements de 
pinceau clairement visibles. Sur la 
partie gauche du tableau, le fond 
jaune accueille des mouvements 


qui laissent entrevoir la vivacité 

du jaune en arrière-plan. Sur la 
seconde moitié droite du tableau, 
le fonds marron se mêle aux 
mouvements verticaux noirs. Le 
centre est animé d'un large coup 
de brosse dynamique et présent. 
Le jaune central évoque la force 
et l'énergie solaire en dialogue 
avec la nature, comme mentionné 
plus haut. «Cela me fait plaisir 
d'agir sur la toile. C'est cette envie 
qui me pousse: l'envie de laisser 
la trace de mon geste sur la toile, 
sur le papier. Il sagit de l'acte de 
peindre, de dessiner, de griffer, de 
gratter». Les vibrations du pinceau 
se font ressentir sur la toile ainsi 
que son intérêt pour la technique 
et l'expérimentation de différents 
outils. 
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the 1980s, Galerie Perrotin 
highlights institutional 
rediscoveries (such as the 
Hartung and the Lyric Painters 
exhibition in Landerneau and 
the acquisition of four works 
from 1989 by the Museum of 
Modern Art in Paris in 2016-17), 
as well as the expression of deep 
admiration from contemporary 
artists for this period (such as 
Christopher Wool, Ratharina 
Grosse, and Larry Clark). 

These two works thus reveal a 
particularly mastered aesthetic. 

The first one, T1974-R19, 
blends yellow, brown and black 
colours and generates clearly 
visible brush movements. On 
the left side of the painting, 
the yellow background hosts 
movements that reveal the 
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vibrancy of the yellow in the 
background. On the second right 
half of the painting, the brown 
background mixes with black 
vertical movements. The center 
is animated by a wide, dynamic 
brushstroke that stands out. The 
central yellow evokes the strength 
and solar energy in dialogue with 
nature, as mentioned earlier. 

"I take pleasure in acting upon 
the canvas. It's this desire that 
propels me: the desire to leave 
the trace of my gesture on the 
canvas, on the paper. It's about 
the act of painting, drawing, 
scratching, scraping". The 
brush's vibrations are felt on the 
canvas, along with his interest 

in technique and experimenting 
with different tools. 
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Olivier DEBRÉ 
1920-1999 


Mauve de Loire — 1986-87 


Huile sur toile 

Signée, datée et titrée au dos 
«0. Debré, Mauve de Loire, 86-87» 
180 x 310 cm 


Provenance: 
Galerie Daniel Gervis, Paris 
Collection particulière européenne 


Expositions: 

Carcassonne, Galerie de la Cité, 
L'arrière-pays, juin-août 1992 
Zaragoza (Espagne), Centro de 
Exposiciones y Congresos, Paysages 

au XXème siècle, mars-mai 2004 
Saint-Louis (France), Fondation Fernet 
Branca, Faces à faces - La peinture 

en question, juin-octobre 2007 


Oil on canvas; signed, dated 
and titled on the reverse; 
70 7/8 x 122 in. 


100 000 - 150 000 € 
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Olivier DEBRÉ 
1920-1999 


Mauve de Loire - 1986-87 


Fr 


Labstraction fervente, titre de 
l'exposition personnelle d'Olivier 
Debré au Musée des Beaux-Arts de 
Tours en 2021, définit l'immersion 
totale dans le paysage à laquelle 
l'artiste sadonne corps et âme. 
Dans les régions de Touraine et 
de Loire, il entretient une relation 
fusionnelle avec le paysage tout en 
expliquant: «Je me défends d'être 
un paysagiste, je traduis l'émotion 
qui est en moi devant le paysage, 
mais pas le paysage.» 
En effet, sa peinture abstraite, 
issue des traumatismes de la 
Seconde Guerre Mondiale et de 
l'impossibilité de rester dans la 
figuration, le mène à devenir l'un 
des grands maîtres de l'abstraction 
lyrique. 
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Olivier Debré en aoüt 1983 


L'œuvre présentée ici s'intitule 
Mauve de Loire et est réalisée 

en 1986-87. Sétendant sur plus 
de trois mètres de longueur, la 
peinture se caractérise par une 
large surface mauve pâle. La 
couleur est brossée directement 
avec un pinceau-balai sur la toile 
posée au sol. Debré peint toujours 
dehors, quel que soit le temps 
pour en capter ses nuances. Ici, il 
laisse délicatement entrevoir des 


jaunes, des bleus, des roses en 


sous couches. Plus visibles dans 
les marges et particulièrement 
dans les coins, ces couleurs vives 
contrastent avec la douceur du 
mauve. 

Dans le coin supérieur gauche, le 
mouvement du fond évolue. 
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Labstraction fervente, the title of 
Olivier Debré solo exhibition 
at the Museum of Fine Arts in 
Tours in 2021, defines the total 
immersion in the landscape 

to which the artist devotes 

body and soul. In the regions 

of Touraine and the Loire, he 
maintains a deeply intimate 
relationship with the landscape 
while explaining: “I resist being 
labeled a landscapist; I translate 
the emotion that I feel in front 
of the landscape, but not the 
landscape itself”. 

Indeed, his abstract painting, 
born from the traumas of the 
Second World War and the 
impossibility of remaining in 
figuration, leads him to become 
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one of the great masters of 
lyrical abstraction. 

The artwork presented here 
is titled Mauve de Loire and was 
created in 1986-87. Spanning 
over three meters in length, 
the painting is characterized 
by a broad surface of pale 
mauve. The colour is brushed 
directly with a broom brush on 
the canvas laid on the ground. 
Debré always paints outdoors, 
regardless of the weather, to 

capture its nuances. Here, he 
delicately reveals yellows, blues 
and pinks in underlying layers. 
More visible in the margins and 
particularly in the corners, these 
vibrant colours contrast with the 
softness of the mauve. 


Plus circulaire, il semble traduire 
un changement de ciel. À cet 
endroit, des empâtements 
colorés viennent inscrire leur 
présence et rythmer la totalité de 
la composition. L'application de 
la matière au couteau s'identifie 
d'emblée et révèle la simultanéité 
chromatique des nuances 
présentes dans le reste de la 
toile. La poésie de l'hommage 
au paysage s'écrit dans ces 
miroitements, ces ponctuatio 
qui viennent raconter les eaux, le 
ciel, l'horizon changeant au fil de 
la journée et dégager une émo 
sensible. 

En 1986, année de réalisation 
de l'œuvre, Olivier Debré est 
largement reconnu. Après cinq 
années en tant que chef d'atelier 
de peinture murale à l'École 


Nationale Supérieure des Beaux- 
Arts de Paris, il multiplie également 
les e tions personnelles en 
France mais aussi à Washington, 

au Danemark ou à Houston, aux 
États-Unis. Il crée les décors et 
costumes de la pièce Racines 

pour le Festival d'Avignon. Une 
rétrospective a lieu dans les Musées 
d'Orléans et de Metz en 1985-86. 

Il réalise le rideau de scène de la 
Comédie Française. 

«Une peinture, aussi éloignée 
soit-elle de ce qu'il est convenu 
d'appeler la représentation du 
monde, en reste une image... Toute 
chose qui est, participe du monde, 

compris mon émotion». 
À chacun de la ressentir. 


In the upper left corner, the 
movement of the background 
evolves. More circular, it seems 
to reflect a change in the sky. At 
this stage, coloured impastos 
make their presence felt and 
give rhythm to the composition 
as a whole. The application 
of the material with a knife 
is immediately identifiable 
and reveals the chromatic 
simultaneity of the nuances 
present in the rest of the canvas. 
The poetry of the homage to 
the landscape is written in these 
shimmerings, these punctuations 
that recount the waters, the sky, 
the changing horizon throughout 
the day and convey a sensitive 
emotion. 

In 1986, the year of this works 
creation, Olivier Debré is widely 


recognized. After five years 

as head of the mural painting 
workshop at the National School 
of Fine Arts in Paris, he also holds 
solo exhibitions in France as well 
as in Washington, Denmark, or 
Houston, in the United States. He 
creates the sets and costumes for 
the play Racines for the Avignon 
Festival. A retrospective takes 
place in the Museums of Orléans 
and Metz in 1985-86. He creates 
the stage curtain for the Comédie 
Francaise. 

"A painting, however distant it 
may be from what is commonly 
called the representation of 
the world, remains an image... 
Everything that exists participates 
in the world, including my 
emotion". It is up to each 
individual to feel it. 


o 33 
Hans HARTUNG 


1904-1989 
T1982-E8 - 1982 


Acrylique sur toile 
142 x 180 cm 


Provenance: 

Fondation Hans Hartung et Anna-Eva 
Bergman, Antibes 

Galerie Perrotin, New York 

Simon Lee, Londres 

Nahmad Contemporary, New York 
Acquis directement auprès de cette 
dernière par l'actuel propriétaire 


Expositions: 

New York, Nahmad Contemporary, 
Hans Hartung, janvier-mars 2018, 
reproduit en couleur p. 167 


Bibliographie: 

Cette œuvre sera incluse dans 

le Catalogue Raisonné de l'œuvre de 
l'artiste, actuellement en préparation 
par la Fondation Hans Hartung 

et Anna-Eva Bergman. 


Cette œuvre est enregistrée dans les 
Archives de la Fondation Hans Hartung 


et Anna-Eva Bergman sous le n°T1982-E8. 


Un certificat de la Fondation 
Hans Hartung et Anna-Eva Bergman 
sera remis à l'acquéreur. 


Acrylic on canvas; 
55 7/8 x 70 7/8 in. 


180 000 - 250 000 € 
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o 33 
Hans HARTUNG 


1904-1989 


TI982-EB — 1982 


De méme, la seconde ceuvre, 
TI982-E8, semble figurer des 
forces telluriques. Sur un fond 
bleu clair, un nuage noir moucheté 
occupe l'espace énigmatiquement. 
Un noir oppressant englobe le 
cœur de la composition, Sétendant 


presque jusqu'aux bords pour céder 


la place à un bleu éthéré. Cela 

crée l'illusion d'une lumière venue 
d'un autre univers émergeant pour 
éclairer la toile, métamorphosant 
le matériel en immatériel. Hartung 
déploie son geste dans un 
crépitement de matière qui évoque 
les phénomènes stellaires. En effet, 
lors de cette dernière phase de 
création, l'artiste franco-allemand 
dispose davantage de place dans 
son atelier d'Antibes pour mener 
ses expérimentations sur de larges 
formats. 


«Par ces grandes formes qui sévaporent, 
ségarent ou sétalent en larges plages, 

je tâchais de fixer le dynamisme et la constance 
des forces qui créent la matière, la lumière, 
l'esprit. Sujet qui ma toujours passionné.» 


— Hans Hartung 


Similarly, the second artwork, 
TI982-ES, appears to depict 
tectonic forces. Against a light 
blue background, a speckled 
black cloud occupies the space 
enigmatically. A looming 

black encircles the core of the 
composition, extending almost 
to the edges to give way to an 
ethereal blue. This creates the 
illusion of light from another 
universe emerging to illuminate 
the canvas, transforming the 
material into the immaterial. 
Hartung extends his gesture in a 
crackling of matter reminiscent 
of stellar phenomena. Indeed, 
during this final phase of 
creation, the Franco-German 
artist has more space in his 
Antibes studio to conduct 
experiments on large formats. 
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34 


Jean DUBUFFET 


1901-1985 


Mire G77 (Kowloon) — 1983 


Acrylique sur papier marouflé sur toile 
Signé des initiales et daté en bas 

à droite «J.D., 83» 

67 x 100 cm 


Provenance: 

Succession de l'artiste 

Galerie Beyeler, Bále 

Galerie Bernard Cats, Bruxelles 
Collection particulière 

Vente, Paris, Christie's, 

4 juin 2015, lot 114 

À l'actuel propriétaire par cessions 
successives 


Expositions: 

Essen, Museum Folkwang, Liberté 

et égalité = Freiheit und Gleichheit 
Wiederholung und Abweichung in der 
neueren franzósischen Kunst, 
juin-aoüt 1989, n?28 

Exposition itinérante: Winterthour, 
Kunstmuseum Winterthour, 
septembre-novembre 1989 


Bibliographie: 

Catalogue des Travaux de Jean Dubuffet, 
Fascicule XXXVI: Mires, Éditions de 
Minuit, Paris, 1988, reproduit en noir 
et blanc sous le n°81, p. 38 


Cette œuvre a été réalisée 
le 25 mai 1983. 


Nous remercions la Fondation Dubuffet 
pour les informations qu'elle nous a 
aimablement communiquées. 


Acrylic on paper laid down on canvas; 
signed with the initials and dated 
lower right; 

26 3/8 x 39 3/8 in. 


130 000 - 180 000 € 


Jean Dubuffet travaillant sur une Mire, circa 1980 
Fondation Dubuffet, Paris 
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34 
Jean DUBUFFET 


1901-1985 


Mire G77 (Kowloon) — 1983 


Fr 


Mire G77 (Kowloon) s'inscrit dans 
la série éponyme de Jean Dubuffet. 
Ce terme, «pris dans le sens de 
focalisation du regard sur un point 
d'un continuum illimité», explique 
l'artiste, participe à la formation 
de la vision du peintre «récusée 
en son entier la lecture humaniste 
de l'univers, ces peintures y 
substituent une lecture tout autre, 
dans laquelle n'apparaissent plus de 
fixités identifiables, mais basée sur 
les dynamismes et les pulsions, sur 
les continuités et les mutations. 
Un tel nouveau regard porté au 
monde conduit la pensée à prendre 
à son tour mobilité. C'est à une 
fonction initiatique qu'aspirent les 
peintures ici en cause». 

En effet, la série des Mires 
déploie une énergie fulgurante: 
ici, les lignes rouges et épaisses 
se mêlent à un tracé bleu plus 
complexe qui séclaircit jusqu'à 
ce que la peinture semble sèche. 
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PiENwaLE DE VENISE 
Pay Clan Angus 


Affiche du Pavillon frangais a la Biennale de Venise 
en 1984 


Le fonds jaune clair rehausse la 
composition. La couleur de ce 
dernier est caractéristique de la 
sous-catégorie Kowloon de la série 
des Mires. Ici, la graphie utilisée 
et l'absence de toute représentation 
ou forme identifiable rappellent la 
naïveté des dessins d'enfant, 

que Dubuffet convie souvent 

pour retrouver une forme 
d'expression à l'état brut et 

qui participe de la dimension 
mouvante du tableau. 

Dubuffet a conçu cette série 
comme un véritable «exercice 
philosophique» en déclinant 
un module de feuilles de papier 
offset, de format 67 x 100 cm, 
peintes à l'acrylique et agencées 
sur toile, par deux, trois, quatre, 
ou plus. L'apparente spontanéité 
est donc en réalité le résultat 
d'une organisation étudiée, ce qui 
rend d'autant plus remarquable la 
gestualité à l'œuvre. 
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Mire G77 (Kowloon) belongs 

to Jean Dubuffet's eponymous 
series. This term, “taken in 

the sense of focusing the gaze 
on a point of an unlimited 
continuum’, explains the artist, 
contributes to the formation of 
the painter’s vision, “rejecting 
entirely the humanistic reading 
of the universe, these paintings 
substitute a completely different 
reading, in which no identifiable 
fixities appear, but are based 

on dynamics and impulses, on 
continuities and mutations. 
Such a new view of the world 
leads thought to in turn take 

on mobility. It is an initiatory 
function that the paintings here 
aspire to”. 

Indeed, the series of Mires 
unfolds with a startling energy: 
here, thick red lines mingle with 
a more complex blue trace that 
lightens until the painting seems 
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dry. The light yellow background 
enhances the composition. 

The color of the latter is 
characteristic of the Kowloon 
sub-category of the Mires series. 
Here, the used graphic style and 
the absence of any identifiable 
representation or form recall the 
naivety of children’s drawings, 
which Dubuffet often invites to 
rediscover a form of expression 
in its raw state and which 
contributes to the moving 
dimension of the painting. 
Dubuffet conceived this series as 
a true “philosophical exercise” by 
declining a module of offset paper 
sheets, measuring 67 x 100 cm, 
painted with acrylic and arranged 
on canvas, in pairs, threes, 

fours, or more. The apparent 
spontaneity is thus actually the 
result of a studied organization, 
which makes the gesturality at 
work all the more remarkable. 


34 
Jean DUBUFFET 


1901-1985 


Mire G77 (Kowloon) — 1983 


Jean Fautrier, Téte d’otage no. 20, 1944 
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D'autre part, la série des Mires 

marque particulièrement l'histoire 

car la peinture intitulée Le Cours 

des choses (Mire G 174, Boléro), 

la plus imposante de la série, est 

réalisée pour le pavillon frangais de 

la Biennale de Venise de 1984, un 

an avant le décès du peintre. 
Plusieurs années auparavant, un 

autre acteur de l'art brut, 

Jean Fautrier, réalise Tele d'otage 

no. 20. Cette œuvre annonce 

l'émergence de l'abstraction 

ont pourra se valoriser Mire 

G77 (Kowloon). Une forme 

noire esquissant les contours 

‘un visage, se détache d'un 

fonds vert, marquant clairement 

‘importance de la ligne, tandis 

uune fraction linéaire rouge 

sur fonds clair semble dessiner 


Q 


a 


— — 


n 


Les mémes tonalités de couleurs 
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iccinctement les parties du visage. 


sont reprises par Dubuffet qui 
cherche également les harmonies 
lumineuses. Dubuffet, comme 
Fautrier (avec sa série des Olages 
par exemple), se préoccupe de 
l'actualité. Les lignes miroir de Mire 
G77 (Kowloon) renvoient à l'aspect 
tourmenté de l'état du monde. 

« J'ai une attirance pour le 
grotesque (...) J'aime qu'une 

œuvre d'art bouleverse, j'aime 
qu'une œuvre d'art frappe un 

très grand coup dans l'estomac», 
affirme Dubuffet. Les deux 
tableaux présentent de nouvelles 
expérimentations formelles 

et visent en effet à choquer le 
spectateur. Cependant, l'abstraction 
prime chez Dubuffet qui enrichit 

la toile de tracés qui sentrecroisent 
contrairement à l'oeuvre de Fautrier 
plus figée dans la description du 
visage de son sujet. 


En 


Moreover, the series of Mires 
particularly marks history 
because the painting titled Le 
Cours des choses (Mire G 174, 
Boléro), the largest in the series, 
was created for the French 
Pavilion of the Venice Biennale 
in 1984, one year before the 
painter's death. 

Several years earlier, another 
figure of Art Brut, Jean Fautrier, 
created Tête dotage no. 20. This 
work heralds the emergence of 
abstraction, from which Mire 
G77 (Kowloon) can draw its 
value. A black form outlining 
the contours of a face stands out 
from a green background, clearly 
marking the importance of line, 
while a linear red fraction on 
a light background seems to 
briefly sketch the parts of the 
face. The same colour tones 


are taken up by Dubuffet, who 
also seeks luminous harmonies. 
Dubuffet, like Fautrier (with his 
series of Hostages, for example), 
is concerned with current 
events. The mirrored lines of 
Mire G77 (Kowloon) reflect the 
troubled state of the world. 

“I have an attraction to the 
grotesque (..) I like an artwork 
to shake things up, I like an 
artwork to hit a very hard blow 
in the stomach’, says Dubuffet. 
Both paintings present new 
formal experiments and aim 

to shock the viewer. However, 
abstraction prevails in Dubuffet's 
work, which enriches the canvas 
with intersecting lines unlike 
Fautrier's work, which is more 
fixed in the description of the 
face of its subject. 


Jean Dubuffet, Les choses de la vie (Mire G 174, Boléro), 1983 © Centre Pompidou, Paris 
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Victor VASARELY 
1906-1997 


Vascœuil — 1967-70 


Acrylique sur toile 

Signée, datée et titrée au dos 
«Vasarely, Vasceuil, 1967-70» 
200 x 200 cm 


Provenance: 

Collection particulière, France 

(acquis directement auprés 

de l'artiste en 1971) 

À l'actuel propriétaire par descendance 


Expositions: 

Vascœuil, Chateau de Vascœuil, 

Centre International Culturel de 
Vasceuil, Vasarely au Chateau de 
Vasceuil, juin-octobre 1971, reproduit 
en couleur en couverture 


Acrylic on canvas; signed, dated 
and titled on the reverse; 
78 3/4 x 78 3/4 in. 


150 000 - 250 000 € 


Victor Vasarely 
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Victor VASARELY 
1906-1997 


Vascoeuil — 1967-70 


Fr 


Centre d'Art et d'Histoire 
inauguré en 1970 par Jacques 
Duhamel, alors ministre des 
Affaires Culturelles, le Chateau 
de Vascoeuil, situé près de Rouen, 
accueille dans son jardin une 
collection de plus de cinquante 
sculptures réalisées par Georges 
Braque, Jean Cocteau, Salvador 
Dali, Fernand Léger et Victor 
Vasarely, parmi d'autres. 

Vasarely est particulièrement lié 
à ce château dont il connaît bien les 
propriétaires. Il en dessine le logo 
qui sera traduit en mosaïques par 
Lino Melano et réalise certaines 
œuvres en l'hommage de Vascœuil. 

Ici, l'acrylique sur toile, éponyme, 
date de 1967-70. Elle se compose 
d'un carré central, lui-même 
constitué de séries horizontales 
de petits cercles colorés 
sélargissant concentriquement à 
l'aide d'une succession de petits 
carrés dessinant une forme plus 


Victor Vasarely, Arny (Ombre), 1967-68 
© Centre Pompidou, Paris 


importante de deux metres carrés. 
Les couleurs froides dans la partie 
inférieure gauche (bleus et verts) 
dialoguent avec les tonalités plus 
chaudes (rouges et jaunes) de la 
partie droite. 

Dans les années 1970, le 
plasticien a tellement envahi 
le quotidien des Français 
qu'on parle du phénomène de 
«Vasarélysation». Les carrés de 
Vascoeuil se déclinent jusqu'à la 
gare Montparnasse et habillent 
d'une fresque les murs de l'espace 
public. En effet, Vasarely souhaite 
créer un langage artistique 
populaire et sortir l'art des musées. 
En jouant sur les contraires, le père 
de l'art optique et promoteur d'un 
art universel, fait vibrer les couleurs 
et dynamise les formes. «Il a le 
sentiment d'un réel mouvement. II 
se démarque ainsi du formalisme 
américain qui imaginait une 
œuvre saisie en un flash. Vasarely 
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Established in 1970 by Jacques 
Duhamel, then Minister of 
Cultural Affairs, the Vascœuil 
Castle, located near Rouen, 
welcomes in its garden a 
collection of over fifty sculptures 
created by artists such as 
Georges Braque, Jean Cocteau, 
Salvador Dali, Fernand Léger, 
and Victor Vasarely, among 
others. 

Vasarely is particularly 
connected to this castle, as he 
is familiar with its owners. He 
designs the logo, which will be 
translated into mosaics by Lino 
Melano, and creates some works 
in homage to Vascoeuil. 

Here, the acrylic on canvas, 
bearing the same name, dates 
back to 1967-70. It consists of a 
central square, itself composed 
of horizontal series of small 
colored circles widening 
concentrically with the help of 


a succession of small squares 
outlining a larger shape of two 
square meters. The cool colours 
in the lower left part (blues and 
greens) interact with the warmer 
tones (reds and yellows) on the 
right side. 

In the 1970s, the artist so 
pervaded the daily lives of the 
French that the phenomenon 
was termed ‘Vasarélysation’. The 
squares of Vascœuil extend as 
far as the Montparnasse station 
and adorn the walls of public 
spaces with murals. Indeed, 
Vasarely aims to create a popular 
artistic language and take art 
out of museums. By playing with 
opposites, the father of optical 
art and promoter of a universal 
art makes colors vibrate and 
energizes forms. “He feels a 
real movement. This sets him 
apart from American formalism, 
which imagined a work captured 
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réintroduit le temps dans notre 
saisie de la peinture. Ses tableaux, 
vous ne pouvez pas en fixer l'image. 
Ce que vous voyez est différent de 
ce que vous verrez deux ou trois 
secondes plus tard. Le tableau 

est instable. C'est cette instabilité 
fondamentale et la réintroduction 
du temps dans l'expérience 
picturale qui est une des 
caractéristiques fondamentales de 
l'art de Vasarely», affirme Michel 
Gauthier, co-commissaire de 
l'exposition rétrospective de l'artiste 
au Centre Pompidou en 20I9. 

De l'autre côté de l'Atlantique, 
Ellsworth Kelly, fasciné par la 
France, est lui aussi passionné 
par le mouvement: «j'éloigne 
automatiquement l'idée de ce que 
je suis en train de regarder. Je joue 
avec ce que je vois, j'oublie ce que 
cest, de quelle couleur c'est, je 
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ne percois que les changements 
qui interviennent lorsque je me 
déplace», dit-il. Dans Colors for 

a large wall, œuvre conservée au 
MoMA et réalisée en 1951, l'artiste 
américain décline également le 
motif du carré en faisant varier ses 
couleurs et en plaçant les carrés 

les uns à côté des autres afin 

de créer une rythmique et une 
architecture nouvelle, à la suite 
d'un échange avec Le Corbusier. 
Dans Vasceuil, Vasarely poursuit la 
réflexion sur la couleur et la forme 
mais déconstruit la stricte linéarité 
de Kelly. Les combinaisons, les 
permutations explicitent les formes 
et les nuances des gammes infinies 
de Vasarely. Son engouement 

pour les sciences le méne a 
l'élaboration d'un véritable alphabet 
arithmétique qui lui permettra de 
systématiser sa démarche. 


En 


in a flash. Vasarely reintroduces 
time into our grasp of painting. 
You cannot fix the image of 
his paintings. What you see is 
different from what you will 
see two or three seconds later. 
The painting is unstable. This 
fundamental instability and 
the reintroduction of time into 
the pictorial experience are 
fundamental characteristics 

of Vasarely's art”, says Michel 
Gauthier, co-curator of the 
artists retrospective exhibition 
at the Centre Pompidou in 
2019. 

On the other side of the 
Atlantic, Ellsworth kelly, 
fascinated by France, is also 
passionate about movement: 

“I automatically distance 
myself from the idea of what 
Im looking at. I play with what 


Ellsworth Kelly, Colors for a Large Wall, 1951 


© Ellsworth Kelly Foundation & MoMa, 


ARTCURIAL 


New York 
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I see, forget what it is, what 
color it is, and perceive only 

the changes that occur when I 
move", he says. In Colors for a 
Large Wall, a work preserved at 
the MoMA and created in 1951, 
the American artist also uses the 
motif of the square by varying its 
colors and placing the squares 
next to each other to create a 
rhythm and a new architecture, 
following an exchange with Le 
Corbusier. In Vascecuil, Vasarely 
continues the reflection on 
color and form but deconstructs 
Kelly’s strict linearity. 
Combinations and permutations 
elucidate the forms and nuances 
of Vasarely's infinite ranges. His 
enthusiasm for science leads 
him to develop a true arithmetic 
alphabet that will allow him to 
systematize his approach. 


36 
Niele TORONI 


Né en 1937 


Impronte di pennello n°50 a intervalli 
di 30 cm - 1990 


Acrylique sur toile cirée (gris) 
Deux tampons de la date au dos «1990» 
200 x 140 cm 


Provenance: 

Galerie Tschudi, Zuoz (Suisse) 
Acquis directement auprés de cette 
derniére par l'actuel propriétaire 


Un certificat de la Galerie Tschudi 
sera remis à l'acquéreur. 


Acrylic on waxed canvas (grey); 
stamped twice with the date on the 
reverse; 

78 3/4 x 55 1/8 in. 


60 000 - 80 000 € 
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Né en 1937 . 
Impronte di pennello n°50 a intervalli .. 
di 30 cm - 1990 - 


Fr 


Niele Toroni (né en 1937) est 
un artiste suisse, co-fondateur 
du groupe BMPT (1966-67), 
composé des quatre premières 
lettres du nom de famille de Daniel 
Buren, Olivier Mosset, Michel 
'armentier et Niele Toroni. Ce 
groupe se situait à la croisée de l'Art 
Conceptuel et du Minimalisme, 
refusant de communiquer le 
moindre message, s'abstenant de 
toute émotion et revendiquant une 
répétition de motifs choisis. 

La technique de Niele Toroni 
est connue sous le nom de 
«répétition régulière». L'artiste 
utilise un pinceau n°50 qu'il 
trempe dans de la peinture, puis 
il applique ce pinceau sur un 
support (toile, toile cirée, verre, 
bois, papier, objet, tissu, mur, sol...) 
à intervalles réguliers, en laissant 
des empreintes équidistantes 
les unes des autres. La distance 
entre chaque empreinte est fixe: 
généralement de 30 centimètres. 
La forme plus ou moins carrée 
obtenue est donnée par le 
pinceau imprégné de couleur, 
qui, appliquée sur une surface, y 
laisse son empreinte. Les poils du 
pinceau n'étant pas rigides, chaque 
empreinte est unique, différente 
de la voisine. Elle ne préexiste 
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Niele Toroni 


pas comme une forme idéale à 
reproduire. 

Cette approche méthodique crée 
une grille régulière d'empreintes 
sur la toile, chaque empreinte 
étant le résultat d'un geste répétitif. 
La répétition de ce geste simple 
et la régularité de lespacement 
entre les empreintes deviennent 
une caractéristique centrale 
de son travail. Cette démarche 
artistique distinctive vise à remettre 
en question la nature du geste 
créatif, la gestuelle de l'artiste et la 
répétition dans l'art. 

Au fil des décennies, Niele 
Toroni a connu une renommée 
mondiale gráce à sa participation 
à de nombreuses expositions 
individuelles et collectives. En 
1995, il a recu le prestigieux Grand 
Prix National de la Peinture en 
France, marquant sa contribution 
exceptionnelle à l'art. En 2012, 

il a remporté le Prix Meret 
Oppenheim, décerné par l'Office 
Fédéral Suisse de la Culture. 

Son approche minimaliste et sa 
pratique de répétition méthodique 
ont profondément influencé de 
nombreux artistes. Actuellement 
basé à Paris, Toroni continue de 
faconner le paysage artistique 
contemporain. 
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travaillant à une installation en 1990 


En 


Niele Toroni (born in 1937) is 
a Swiss artist, co-founder of 
the BMPT group (1966-67), 
composed of the first four letters 
of the last names of Daniel 
Buren, Olivier Mosset, Michel 
Parmentier and Niele Toroni. 
"This group positioned itself at 
the intersection of Conceptual 
Art and Minimalism, refusing to 
convey any message, abstaining 
from emotion, and asserting a 
repetition of selected motifs. 

Niele Toroni' technique is 
known as “regular repetition." 
The artist uses a size 50 brush 
dipped in paint, applying it to a 
surface (canvas, oilcloth, glass, 
wood, paper, object, fabric, wall, 
floor, etc.) at regular intervals, 
leaving equidistant imprints. The 
distance between each imprint is 
fixed, typically 30 centimeters. 
The more or less square shape 
achieved is dictated by the 
color-soaked brush, which, when 
applied to a surface, leaves its 
mark. Since the brush hairs are 
not rigid, each imprint is unique 
and differs from its neighbor. 
"There is no preexisting ideal 
form to reproduce. 

This methodical approach 
creates a regular grid of imprints 
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on the canvas, with each imprint 
resulting from a repetitive 
gesture. The repetition of this 
simple gesture and the regularity 
of the spacing between imprints 
become central features of his 
work. This distinctive artistic 
approach aims to question the 
nature of the creative gesture, 
the artists movements, and 
repetition in art. 

Over the decades, Niele 
Toroni has gained global acclaim 
through his participation in 
numerous solo and group 
exhibitions. In 1995, he 
received the prestigious 
Grand Prix National de la 
Peinture in France, marking 
his exceptional contribution 
to the art world. In 2012, he 
won the Meret Oppenheim 
Prize, awarded by the Swiss 
Federal Office of Culture. 

His minimalist approach and 
methodical repetition practice 
have profoundly influenced 
numerous artists. Currently 
based in Paris, Toroni continues 
to shape the contemporary 
artistic landscape. 


37 
Olivier MOSSET 


Né en 1944 
Sans titre — circa 1970-79 


Acrylique sur toile 

Signée deux fois au dos sur la toile 
et sur le châssis «mosset» 

100 x 100 cm 


Provenance: 
Acquis directement auprès de l'artiste 
par l'actuel propriétaire 


Bibliographie: 

E. Wetterwald, Olivier Mosset, 
Éditions du Griffon/Les Presses 

du Réel, Neuchâtel, 2020, reproduit 

en noir et blanc sous les n°10 à 14, 
p. 20-22, et en couleur sous les n°16, 
17, p. 24, 25 (exemplaires similaires) 


Acrylic on canvas; 
signed twice on the reverse 


on the canvas and on the stretcher; 


39 3/8 x 39 3/8 in. 


50 000 - 70 000 € 


Fr 


Olivier Mosset, artiste suisse né 

en 1944, est l'un des membres 
fondateurs du mouvement artistique 
BMPT (Buren, Mosset, Parmentier, 
Toroni), émergeant dans les 

années 1960, qui prônait une 
approche novatrice de l'art, visant 

à déconstruire le système pictural 

et à atteindre le degré zéro de la 
peinture. 

Célèbre pour ses peintures 
abstraites - monochromes ou 
utilisation de motifs géométriques 
simples comme le cercle ou les 
bandes de couleur - , son ceuvre 
interroge les notions d'auteur et 
doriginalité en mettant l'accent 
sur la répétition et en évitant toute 
expression subjective. La répétition 
est une manière de mettre en 
évidence la singularité de chaque 
geste. Mosset a souvent recours à 
des techniques de production en 
série pour créer des oeuvres qui 
défient les attentes du spectateur 
et remettent en question les 
conventions de l'art contemporain. 
Comme l'explique l'artiste: «Je ne 
suis pas intéressé par la beauté en 
tant que telle, mais par ce qui se 
passe lorsque vous commencez à 
regarder vraiment quelque chose». 
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Olivier Mosset, a Swiss artist 
born in 1944, is one of the 
founding members of the BMPT 
artistic movement (Duren, 
Mosset, Parmentier, Toroni), 
which emerged in the 1960s 
advocating for an innovative 
approach to art, aiming to 
deconstruct the pictorial system 
and achieve a zero degree of 
painting. 

Renowned for his abstract 
paintings - monochromes 
or using simple geometric 
motifs like the circle or bands 
of color- his work challenges 
notions of authorship and 
originality by emphasizing 
repetition and avoiding any 
subjective expression. Repetition 
serves as a way to highlight the 
uniqueness of each gesture. 
Mosset often employs mass- 
production techniques to create 
works that defy the viewer 
expectations and question 
contemporary art conventions. 
As the artist explains: "I am not 
interested in beauty per se, but 
in what happens when you really 
start looking at something". 
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38 
Alexander CALDER 


1898-1976 
Sans titre — circa 1966 


Tôle, fil de fer et peinture 
Signé du monogramme sur le socle «CA» 
22 x 85 x 6,50 cm 


Provenance: 

Don de l'artiste à Carlos Vilardebó, 
Paris, circa 1966 

Par succession à l'actuel propriétaire 


Cette œuvre a été offerte par l'artiste 
au réalisateur franco-portugais, 

Carlos Vilardebó (1926-2019), lors de 
la réalisation du film Les mobiles de 
Calder (1966). 


Cette œuvre est enregistrée dans 
les Archives de la Fondation Calder 
sous le n°A30214. 


Sheet metal, wire and paint; 
signed with the monogram on the base; 
8 3/4 x 13 1/2 x 2 1/2 in. 


150 000 - 250 000 € 


«Je veux faire des choses qui soient drôles a regarder 
sans propagande d'aucune sorte. Pour la plupart 

des gens qui regardent un mobile, ce nest rien de 
plus qu'une série d'objets plats qui bougent. Pour un 
petit nombre, cependant ça peut être de la poésie.» 


— Alexander Calder 
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Carte postale d“ Alexander Calder à Carlos Vilardebó en 1963 
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38 
Alexander CALDER 


1898-1976 


Sans titre — circa 1966 


Carlos Vilardeb6 et Alexander Calder lors du tournage du film 


Le cirque de Calder en 1961 


Fr 


Un mobile sur pied d'Alexander 
Calder. Celui-ci présente trois 
particularités: il est de petite taille, 
mesurant 22 cm de hauteur (celui 
de l'UNESCO à Paris, Spirale, de 
1958, culmine à 9,14 m); il a une 
provenance exceptionnelle, ayant 
appartenu a Carlos Vilardebó qui 
l'a reçu en présent de l'artiste; il est 
magnifique par sa simplicité, son 
économie de moyens et la grâce 
qu'il dégage quand, rompant son 
équilibre, il se met en mouvement. 
L'œuvre date de 1966 environ, 
exécutée en métal peint. Elle 
est composée de trois éléments 
principaux: un mat vertical se 
terminant en pointe, formant un 
pivot, maintenu au sol par une 
platine triangulaire. De couleur 


noire. Une tige horizontale 

posée sur celui-ci en équilibre et 
pouvant bouger. De couleur noire 
également. Fixée par un crochet 

à l'une de ses extrémités, l'autre 
faisant contre-poids, une tige 

fine cette fois dirigée vers le haut, 
munie d'un côté d'un petit disque 
peint en rouge, de l'autre d'un 
disque de plus grande dimension 
de couleur blanche, apporte avec 
sa diagonale un contre-point. Cinq 
éléments disposés en équilibre 
pour assurer à cette sculpture une 
présence monumentale malgré 

la modestie de leurs dimensions, 
la banalité de leur matériau — 

un métal ordinaire peint-, et 
l'apparente facilité avec laquelle ils 
ont été mis en œuvre. 
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Carlos Vilardebó en train de filmer 
Les Mobiles de Calder en 1966 


En 


A floor-standing mobile by 
Alexander Calder. It has three 
particularities: it is small, 
measuring 22 cm in height 
(the UNESCO one in Paris, 
Spiral, from 1958, stands at 
9.14 m); it has an exceptional 
provenance, having belonged to 
Carlos Vilardebó who received 
it as a gift from the artist; it is 
magnificent in its simplicity, 
economy of means, and the 
grace it exudes when, breaking 
its balance, it sets itself in 
motion. 

The work dates from around 
1966, executed in painted metal. 
It is composed of three main 
elements: a vertical rod ending 
in a point, forming a pivot, 


anchored to the ground by a 
triangular plate. Coloured black. 
A horizontal rod balanced on 

it and able to move. Also black. 
Attached by a hook at one end, 
with the other end serving as 

a counterweight, a thin rod 
directed upwards, equipped 
with a small disc painted in red 
on one side, and a larger white 
disc on the other, provides a 
counterpoint with its diagonal. 
Five elements arranged in 
balance to give this sculpture a 
monumental presence despite 
the modesty of their dimensions, 
the banality of their material - 
ordinary painted metal - and the 
apparent ease with which they 
were executed. 
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Ce mobile-stabile appartient à une 
famille de sculptures en miniature 
commencée à partir de 1930. Ila 
appartenu à Carlos Vilardebó, un 
cinéaste documentariste d'origine 
portugaise (1926-2019), établi à 
Paris, très connu pour avoir filmé 
en 1961 la représentation du Cirque 
Calder orchestrée par l'artiste 
lui-même. Le cirque en fil de fer, 
bouts de bois articulés et étoffes de 
tout genre, avec ses personnages, 
ses animaux, ses accessoires, SON 
décor a été réalisé par Calder à 
Paris entre 1926 et le début des 
années 1930. Il a donné lieu à de 
nombreuses représentations dans 
son atelier rue de Cels, puis Villa 
Brune a Paris, dans d'autres lieux 
et d'autres villes, en présence d'un 
public nombreux et très varié. 
On y remarquait dans l'assistance 
Mondrian, Léger, Le Corbusier, 
Ozenfant, Hélion, Cocteau, 


Kertösz, William Einstein, Desnos, 
Miró, Pascin, Kiesler, van Doesburg 
et son épouse Nelly, Man Ray, Kiki 
de Montparnasse. 

Le film de Carlos Vilardebó 
rend bien compte de l'originalité 
de la création de Calder mis en 
scene par l'artiste lui-même, avec 
ses gestes, sa VOIX, sa présence, 
ainsi que de la joie et de la poésie 
qui se dégagent de ce spectacle, 
aujourd'hui teinté de nostalgie. 

Vilardebó a réalisé plusieurs 
documentaires sur les mobiles de 
Calder ainsi que sur sa pratique de 
la gouache. Il est également l'auteur 
en 1960 d'un trés joli film sur une 
cuillère à fard en bois égyptienne 
conservée au Musée du Petit Palais 
à Paris, La petite cuillère. 


Serge Lemoine 


En 


This mobile-stabile belongs 

to a family of miniature 
sculptures that began in 1930. 
It belonged to Carlos Vilardebó, 
a Portuguese documentary 
filmmaker (1926-2019), based 
in Paris, well known for filming 
in 1961 Le Cirque Calder 
performance orchestrated by 
the artist himself. The wire 
circus, with its characters, 
animals, accessories, and decor 
made of wire, bits of articulated 
wood, and fabrics of all kinds, 
was created by Calder in Paris 
between 1926 and the early 
1930s. It was performed in 
numerous representations in 
his studio on rue de Cels, then 
Villa Brune in Paris, in other 
places and cities, in the presence 
ofa large and diverse audience. 
Among the attendees were 
Mondrian, Léger, Le Corbusier, 


Ozenfant, Hélion, Cocteau, 
Kertész, William Einstein, 
Desnos, Miró, Pascin, Kiesler, 
van Doesburg and his wife Nelly, 
Man Ray, Kiki de Montparnasse. 
Carlos Vilardebós film captures 
the originality of Calder's 
creation staged by the artist 
himself, with his gestures, voice, 
presence, as well as the joy 

and poetry that emanate from 
this spectacle, now tinged with 
nostalgia. 

Vilardebó made several 
documentaries about Calder's 
mobiles as well as his practice 
of gouache. He also authored 
a charming film in 1960 about 
an Egyptian wooden cosmetic 
spoon preserved in the Petit 
Palais Museum in Paris, La 
Petite Cuillère. 


Serge Lemoine 


Alexander Calder avec Le Cirque Calder, 1929 
André Kertész, Ministère de la Culture Médiathèque de Patrimoine, 


Dist. RMN-Grand Palais 
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Alexander Calder, Spirale, 1958, devant le siège de l'UNESCO, Paris 
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39 
Jestis Rafael SOTO 


1923-2005 


Sans titre — 1962 


Huile et tiges de métal peintes 


sur panneau de bois 


Signé et daté en bas a droite 


«Soto, 62» 
59,50 x 46,50 cm 


Provenance: 


Collection particuliére, Bruxelles 


Oil and painted metal rods on wood 
panel; signed and dated lower right; 


23 3/8 x 18 3/8 in. 
280 000 - 380 000 € 


Fr 


«Si ma peinture est devenue 
pluridimensionnelle, cest parce 
que le mouvement nexiste pas 

en deux dimensions.» Cette 
citation de Jestis Rafael Soto 
résume parfaitement les raisons 
profondes qui animent le créateur. 
Sa quéte du mouvement et sa 
volonté infaillible de l'intégrer 
dans sa plastique sous-tendent 
complètement l'intégralité de son 
œuvre. 

Chef de file de l'Art Cinétique 
dont le credo relève du 
mouvement, l'artiste né au 
Venezuela consacre sa vie à son 
ambition. 

Dans Untitled présentée ici, Soto 
a pris le parti d'agréger des tiges 
de métal peintes sur un panneau 
de bois. Bichromatique, l'œuvre se 
dessine élégamment autour d'un 
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dialogue contrasté entre le noir et 
le blanc. Spatialement distinctes, 
les couleurs occupent à vue d'œil 
une superficie équivalente, en 
dehors des marges, blanches, 
bien présentes. Alors que la 

partie gauche fait danser les tiges 
e métal noir, la partie droite 
accumule des effets de texture 
blancs beaucoup moins linéaires 
que les tiges. La partie gauche 
évoque un instrument de musique 
imaginaire à cordes. L'impression 
de mouvement est amplifiée grâce 
au fond strié ponctué de lignes 
verticales noires et blanches 
parallèlement resserrées en 
dialogue avec les tiges positionnées 
dans l'espace, en surimpression. 
Le déplacement du public face à 
cette œuvre provoque alors des 
effets optiques et des vibrations 
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Jesüs Rafael Soto en 1964 © Galerie Müller, Stuttgart 


En 


"If my painting has become 
multidimensional, it is because 
movement does not exist in two 
dimensions”, said Jesús Rafael 
Soto, summarizing perfectly 
the profound reasons that 

drive the creator. His quest for 
movement and his unwavering 
desire to integrate it into his art 
completely underlie the entirety 
of his work. As a leading figure 
of Kinetic Art, whose creed 
revolves around movement, 

the artist born in Venezuela 


dedicates his life to his ambition. 


In the piece Untitled 
presented here, Soto has chosen 
to assemble painted metal rods 
on a wooden panel. Bichromatic, 
the work elegantly unfolds 
around a contrasting dialogue 
between black and white. 
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Spatially distinct, the colors 
visually occupy an equivalent 
area, outside of the white, yet 
present margins. While the 
left side makes the black metal 
rods dance, the right side 
accumulates white textural 
effects much less linear than 
the rods. The left side evokes 
an imaginary stringed musical 
instrument. The impression of 
movement is amplified by the 
ribbed background punctuated 
by parallel black and white 
vertical lines, closely interacting 
with the rods positioned in 
space, superimposed. The 
viewer's movement in front of 
this artwork provokes optical 
effects and vibrations created 
by the arrangement of lines, 
contrasts, variations in depth 
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Jesús Rafael SOTO 
1923-2005 


Untitled — 1962 


Fr 


créées par l'agencement des lignes, 
des contrastes, des variations de 
profondeurs et des différentes 
matérialités. La notion de vibration 
constitue un élément fondamental 
dans le vocabulaire de l'artiste 
car elle permet de susciter une 
lecture dynamique. Cette lecture 
préfigure les volumes avec lesquels 
le spectateur se trouvera dans une 
véritable interaction physique. 
«Autrefois, le spectateur se 
situait comme un témoin extérieur 
de la réalité. Aujourd'hui, nous 
savons bien que l'homme nest 
pas d'un côté et le monde de 
l'autre. Nous ne sommes pas des 
observateurs mais des parties 
constituantes d'une réalité que 
nous savons toute grouillante de 
forces vives dont beaucoup sont 
invisibles. Nous sommes dans le 
monde comme des poissons dans 
l'eau: sans recul face à la matière- 


Bernar Venet, Ligne indéterminée, 2016 


énergie; DEDANS et non EN 
FACE: il n'y a plus de spectateurs: 
il ny a que des participants», 
affirme Soto, corroborant l'union 
de l'œuvre et du spectateur. 

Cette circularité entre les 
acteurs de l'œuvre se retrouve 
dans le travail de Bernar Venet 
par exemple. Autre penseur de 
l'espace, ses ceuvres sur toile ou 
papier, tout comme ses volumes 
ont pour ambition d'«élargir le 
champ du monde visuel». Ainsi, 
dans Ligne Indéterminée (2016), 
le noir et le blanc sont également 
convoqués pour cadencer l'oeuvre. 
La forme unique en spirale densifie 
le propos et préfigure aussi une 
vision plus concrétement spatiale 
et expérientielle. Méme si l'optique 
n'est pas convoquée ici, les deux 
artistes sollicitent les contrastes 
du noir et du blanc pour signifier 
l'espace. 
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and different materialities. 
The notion of vibration is a 
fundamental element in the 
artist's vocabulary as it allows for 
a dynamic reading. This reading 
anticipates the volumes with 
which the viewer will engage in a 
true physical interaction. 
"Formerly, the spectator was 
positioned as an external witness 
to reality. Today, we know well 
that man is not on one side and 
the world on the other. We are 
not observers but constituent 
parts of a reality that we know 
is teeming with lively forces, 
many of which are invisible. 
We are in the world like fish in 
water: without distance from 
matter-energy; INSIDE and 
not IN FRONT: there are no 
longer spectators: there are 
only participants", asserts Soto, 
corroborating the union of the 


artwork and the spectator. 

This circularity between the 
actors of the artwork is also 
found in the work of Bernar 
Venet, for example. Another 
thinker of space, his works 
on canvas or paper, as well as 
his volumes, aim to ^widen 
the field of the visual world". 
Thus, in Ligne Indéterminée 
(2016), black and white are also 
invoked to pace the work. The 
unique spiral form densifies the 
argument and also prefigures 
a more concretely spatial and 
experiential vision. Even if optics 
are not involved here, the two 
artists use the contrasts of black 
and white to express space. 
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Roman OPALKA 
1931-2011 


OPALKA 1965/1- œ, Détail 4465055- 
4467708 Carte de voyage — 1965 


Encre sur papier 

Titré au dos «OPALKA 1965/1-0 
Détail-4465055-4467708» 

32,80 x 23,80 cm 


Provenance: 

Galerie Isy Brachot, Bruxelles (acquis 
directement auprès de l'artiste) 
Collection Christine Lechanjour 


Exposition: 

Dunkerque, École d'Art, 

Opalka 1965/1-%, juin-juillet 1990, 
reproduit dans le volume II, p.48 


Bibliographie: 
Cette œuvre sera incluse dans — 
le Catalogue Raisonné de l'œuvre 

de l'artiste par Michel Baudson, 
actuellement en préparation 
éditoriale par Rainer Michael Mason, 
sous le n°Dcv 424 
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Ink on paper; titled on the reverse 
13 x 9 1/2 in. 


40 000 - 60 000 € 
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Roman OPALKA 
1931-2011 


OPALKA 1965/1- œ, Détail 4467709- 
4470361 Carte de voyage - 1965 


Encre sur papier 

Titré au dos «OPALKA 1965/1-» 
Détail-4467709-4470361» 

32,80 x 23,80 cm 


Provenance: 

Galerie Isy Brachot, Bruxelles (acquis 
directement auprès de l'artiste) 
Collection Christine Lechanjour 


Exposition: 

Dunkerque, École d'Art, 

Opalka 1965/1-e, juin-juillet 1990, 
reproduit dans le volume II, p.49 


Bibliographie: 

B. Noél, Détails d'Opalka, 

Nioques n°2, Éditions La Sétérée, 
La Sétérée, 1990, Crest, reproduit 
en couleur p.7 

Cette œuvre sera incluse dans 

le Catalogue Raisonné de l'œuvre 
de l'artiste par Michel Baudson, 
actuellement en préparation 
éditoriale par Rainer Michael Mason, 
sous le n°Dcv 425. 


Ink on paper; titled on the reverse 
13 x 9 1/2 in. 


40 000 - 60 000 € 
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«Lorsqu'il voyage, et afin de ne pas “When he travels, and in order 
interrompre son travail, Opalka not to interrupt his work, 
poursuit sa progression de nombres, | Opalka continues his progression 
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quil trace à la plume et à l'encre 
noire, sur des feuilles de papier d'un 
format unique de 32,80 « 23,80 
cm, il nomme ce type de «détail»: 
carte de voyage. 

Revenu chez lui, il achève cette 
carte de voyage et, reprenant une 
toile, il y inscrit le nombre suivant. 


De même, avant de partir en voyage, 


il doit impérativement terminer 
un grand «détail» avant de pouvoir 
commencer la carte voyage, qui est 
un dessin». 


Ghislain Mollet-Viéville 
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of numbers, which he draws with 
a quill and black ink on sheets 

of paper, all from the same size 
32.80 x 23.80 cm, and calls this 
particular type of “detail”: 

travel card. 

Back home, he finishes his 
travel card and then takes a new 
canvas where he inscribes the 
following number. Likewise, 
before going on a trip, it is 
imperative for him to finish a 
large “detail” before starting the 
travel card, which is a drawing”. 


Ghislain Mollet-Viéville 
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Roman OPALKA 
1931-2011 


OPALKA 1965/1- ©, Détail 4470362- 
4473095 Carte de voyage — 1965 


Encre sur papier 

Titré au dos «OPALKA 1965/1- 
Détail 4470362-4473095» 

32,80 x 23,80 cm 


Provenance: 

Galerie Isy Brachot, Bruxelles (acquis 
directement auprès de l'artiste) 
Collection Christine Lechanjour 


Exposition: 

Dunkerque, École d'Art, 

Opalka 1965/1-%, juin-juillet 1990, 
reproduit dans le volume II, p.50 


Bibliographie: 

B. Noël, Détails d'Opalka, 

Nioques n°2, Éditions La Sétérée, 1990, 
Crest, reproduit en couleur p.8 

Cette œuvre sera incluse dans 

le Catalogue Raisonné de l'œuvre 

de l'artiste par Michel Baudson, 
actuellement en préparation 

éditoriale par Rainer Michael Mason, 
sous le n°Dcv 426. 
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Ink on paper; titled on the reverse 
13 x 9 1/2 in. 
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O 43 
CHRISTO 


1935-2020 


Running fence / Project for Sonoma 
County and Marin County, State of 
California — 1973 


Graphite, émail, bois, tissu 

et collage de papier sur carton 
marouflé sur panneau 

Signé, daté et titré à gauche centre 
inférieur «Christo, 1973, Running fence 
/ Project for Sonoma County and Marin 
County, State of California, Pacific 
Ocean, Valley Ford, State Highway 1, 
Freeway 101», contresigné, daté et 
dédicacé au dos «For Peter, Christo, 
January 1974» 

71 x 56 cm 

Dimensions avec plexiglas: 

72,5 * 57 x 5,5 cm 


Provenance: 

Don de l'artiste à Peter Selz, 
Californie 

Vente, New York, Bonhams, 14 novembre 
2018, lot 24 

Collection particuliére, Madrid 
Galeria Guillermo de Osma, Madrid 
Stefano Cecchi Trust Collection, 
Londres 


Expositions: 

Bakersfield, Bakersfield Museum of Art, 
Christo in California, 1992 

Madrid, Galeria Guillermo de Osma, 
Christo & Jeanne-Claude 1960-1970, 
septembre-octobre 2021 


Graphite, enamel, wood, fabric 

and paper collage on cardboard mounted 
on panel; signed, dated and titled 
left centre lower, signed again, 

dated and dedicated on the reverse; 

23 3/8 x 18 3/8 in., dimensions with 
plexiglas: 28 1/2 x 22 1/2 x 2 1/8 in. 


60 000 - 80 000 € 


Christo & Jean-Claude devant Running fence à Somona en 1976 
Wolfgang Volz 
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© 43 
CHRISTO 


1935-2020 


Running fence / Project for Sonoma 
County and Marin County, State of 
California — 1973 


i ® 


Installation de Running fence en 1976 


© Press Democrat Archives 


Fr 


Running Fence est un projet réalisé 
par Christo et Jeanne-Claude 
au nord de San Francisco qui 
consiste en une longue barrière 
de tissu blanc tendu sur près de 
quarante kilomètres passant sur 
cinquante-neuf propriétés privées, 
et sachevant sur l'Océan Pacifique 
dans la Baie de Bodega. Le tissu 
de nylon occupe un espace de 200 
OOO mètres carré et est attaché à 
un grand câble d'acier fortifié par 
des piliers de fer et des crochets. 
Toutes les composantes de l'œuvre 
sont conçues pour être retirées 
facilement sans laisser aucune trace 
visible dans le paysage. 

Après près de quatre années 
d'efforts collaboratifs, dix-huit 
procès, trois sessions au Tribunal 
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de Californie et la rédaction d'un 
rapport de 450 pages sur l'impact 
environnemental et l'utilisation 
temporaire des collines, du ciel et 
de l'océan, le projet peut enfin 
voir le jour le 10 septembre 1976. 

Ici, une ceuvre sur carton 
marouflé évoque le projet et 
mêle le graphite, l'émail, le 
bois, et le tissu. L'œuvre figure 
les plis du tissu, dénominateur 
commun des ceuvres de Christo et 
Jeanne-Claude, les perspectives, 
les coutures. Annoté, on y lit 
différentes idées jetées sur le 
papier. 

Ce sont les réalisations de ce 
type et les études préparatoires du 
couple d'artistes qui ont participé 
au financement du projet final. 
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California, 


1972-76 © Jeanne-Claude-Christo, 


En 


Running Fence is a project 
realized by Christo and Jeanne- 
Claude north of San Francisco, 
consisting of a long barrier 
of white fabric stretched over 
nearly forty kilometers, crossing 
fifty-nine private properties and 
ending at the Pacific Ocean in 
Bodega Day. The nylon fabric 
occupies an area of 200,000 
square meters and is attached 
to a large fortified steel cable 
supported by iron pillars and 
hooks. All components of the 
artwork are designed to be easily 
removed without leaving any 
visible trace on the landscape. 
After nearly four years of 
collaborative efforts, eighteen 
lawsuits, three sessions in 
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1976 


Christo et Jeanne-Claude, Running fence, Sonoma and Marin Counties, 


the California Court and the 
drafting of a 450-page report 
on the environmental impact 
and temporary use of the hills, 
sky and ocean, the project 
finally saw the light of day on 
September 10, 1976. 

Here, a work on cardboard 
evokes the project and combines 
graphite, enamel, wood, and 
fabric. The artwork depicts the 
folds of the fabric, a common 
denominator in the works of 
Christo and Jeanne-Claude, as 
well as perspectives and seams. 
It is annotated with various ideas 
put down on paper. 

It was the couple’s work and 
preparatory studies that helped 
finance the final project. 
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Roberto MATTA 
1911-2002 


Soie de conscience — 1951 
Huile sur toile 
121,50 x 174,50 cm 


Provenance: 
Collection Bob Calle, Paris 
Collection particulière, Paris 


Un certificat de Madame Germana Matta 
Ferrari sera remis à l'acquéreur. 


Oil on canvas; 
47 7/8 x 68 3/4 in. 


120 000 - 180 000 € 
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Roberto MATTA 
1911-2002 


Soie de conscience — 1951 


«Si nous admettons que nous entrons 

dans un monde nouveau où il existe des lois que 
nous ne comprenons pas, dans un tel monde, 
cest la tâche du poète et de l'artiste de représenter 
cette nouvelle physique dans laquelle nous devons 
maintenant vivre et qui est révolutionnaire. » 


— Roberto Matta 


Roberto Matta dans son atelier 
de Boissy-sans-Avoir, 1959 (détail) 
Sergio Larrain 
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45 
Jean DUBUFFET 


1901-1985 
Site avec 2 personnages — 1982 


Acryle sur papier entoilé 

Signé des initiales et daté en bas 
à droite «J.D. 82» 

50 x 67 cm 


Provenance: 

Galerie Jeanne Bucher, Paris (1982) 
Collection particuliére, Paris (1983) 
Collection particuliére, Paris (2018) 
Collection particuliére européenne 


Expositions: 

Paris, Galerie Jeanne Bucher, 

Jean Dubuffet: des Psycho-sites, 
novembre-décembre 1982, reproduit 

en couleur (non paginé) 

Reggio Emilia, Palazzo Magnani, 

Jean Dubuffet. L'arte in gioco. Materia 
e spirito 1943-1985, novembre 2018-mars 
2019, reproduit en couleur p. 235 
Venise, Palazzo Franchetti, Jean 
Dubuffet e Venezia, mai-octobre 2019 
Paris, Galerie Jeanne Bucher Jaeger, 
Jean Dubuffet, Le cours des choses, 
septembre 2022-décembre 2022, reproduit 


Bibliographie: 

Catalogue des travaux de Jean Dubuffet, 
Fascicule XXXIV: Psycho-sites, 

Les Editions de Minuit, Paris, 1984, 
reproduit en noir et blanc sous 

le n°492, p. 130 


Cette œuvre a été réalisée 
le 25 janvier 1982. 


Nous remercions la Fondation Dubuffet 
pour les informations qu'elle nous a 
aimablement communiquées. 


Acrylic on paper laid down on canvas; 
signed with the initiales 

and dated lower right; 

19 3/4 x 26 3/8 in. 


130 000 - 180 000 € 
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45 
Jean DUBUFFET 


1901-1985 


Site avec 2 personnages — 1982 


Fr 


L'œuvre présentée ici est intitulée 
Sile avec 2 personnages et fait 

partie d'une série d'acryliques sur 
papier que Jean Dubuffet a réalisée 
de 1981 à 1982. Cette période 
particulièrement féconde dans 

sa carrière a vu l'émergence du 
concept de psycho-sile, influencé 
par les travaux du Docteur Hans 
Prinzhorn sur l'art psychopathique. 
Le psycho-site désigne un lieu où 
apparaissent plusieurs personnages 
en pied, effacant ainsi les repères 
spatio-temporels et plongeant le 
spectateur dans l'indétermination. 
Ces personnages, qualifiés par 
Dubuffet comme des «idées de 
personnages peuplant des idées 
de sites», sont représentés de 
manière simplifiée, évoquant des 
dessins d'enfants avec une tête, un 
corps sans bras apparents et deux 
jambes, à une échelle démesurée 
par rapport au site. Chaque 
personnage est confiné dans des 
compartiments délimités par des 


frontières colorées, allant du bleu 
au rouge, contrastant vivement avec 
le fond blanc de l'espace négatif. 
Jean Dubuffet, se démarquant du 
langage artistique conventionnel 
de ses contemporains, refuse 

toute classification et préfère 
l'incognito à la reconnaissance. 

La palette et l'énergie visuelle 
déployée dans ce psycho-sile 

en témoignent, inscrivant ainsi 
l'oeuvre parmi les représentations 
emblématiques de Dubuffet. En 
tant que pionnier de l'Art Brut en 
Europe d'aprés-guerre, il met en 
avant l'instinct, la folie, la passion 
et la violence, reléguant la raison et 
l'analyse au second plan. Site avec 2 
personnages illustre cette volonté de 
manière saisissante, perturbant nos 
schémas de lecture habituels. 
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Jean Dubuffet dans son atelier de profil 
devant les Barbes, Vence, 1959 © John Craven 


En 


The artwork presented here is 
titled Site avec 2 personnages 
and is part of a series of acrylics 
on paper that Jean Dubuffet 
created from 1981 to 1982. This 
particularly fertile period in 

his career saw the emergence 
of the concept of the psycho- 
site, influenced by the work 

of Dr. Hans Prinzhorn on 
psychopathic art. The psycho- 
site refers to a place where 
multiple characters appear, 
erasing spatial and temporal 
references and plunging the 
viewer into uncertainty. These 
characters, described by 
Dubuffet as "ideas of characters 
inhabiting ideas of sites", are 
depicted in a simplified manner, 
resembling children's drawings 
with a head, a body without 
apparent arms and two legs, at 
a scale disproportionate to the 
site. Each character is confined 


within compartments delineated 


by coloured borders, ranging 
from blue to red, sharply 
contrasting with the white 
background of the negative 
space. 

Jean Dubuffet, distinguishing 
himself from the conventional 
artistic language of his 
contemporaries, rejects any 
classification and prefers 
anonymity to recognition. 

The palette and visual energy 
deployed in this psycho-site 
testify to this, thus inscribing 
the work among Dubuffet’s 
emblematic representations. 
As a pioneer of Art Brut in 
post-war Europe, he highlights 
instinct, madness, passion and 
violence, relegating reason and 
analysis to the background. Si/e 
avec 2 personnages illustrates 
this desire in a striking manner, 
disrupting our usual reading 
patterns. 
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46 
Pierre ALECHINSKY 


Né en 1927 
L'antécédent — 1968 


Acrylique sur papier marouflé sur toile 
Signée, datée et titrée au dos 
«Alechinsky, 1968, L'Antécédent» 

100 x 152 cm 


Provenance: 
Galleria La Medusa, Rome 
Collection particuliére, Milan 


Un certificat de l'artiste sera remis 
à l'acquéreur. 


Acrylic on paper laid down on canvas; 
signed, dated and titled on the reverse; 
39 3/8 x 59 7/8 in. 


80 000 - 120 000 € 
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46 
Pierre ALECHINSKY 


Né en 1927 


L'antécédent — 1968 


Henri Cartier-Bresson, 


Fr 


« La spontanéité ne suffit pas, ni le 
désordre improvisé. Le dessin doit 
rester ouvert, qu'on puisse y entrer 
et en sortir ». Alors que Pierre 
Alechinsky tente de définir la 
notion de dessin, il semble figurer 
à la lettre cette idée de passage, 
d'ouverture, dans la représentation 
centrale de l'oeuvre proposée ici. 

Lantécédent déploie un 
personnage hybride, mi-homme 
mi-singe qui occupe tout l'espace 
du papier et qui se dirige avec 
assurance sur la gauche, comme 
pour sortir du cadre. Un autre 
personnage assis sur son dos en 
amazone suit le mouvement. Il 
sagit précisément d'entrer et de 
sortir du dessin. 

L'artiste belge, naturalisé 
francais, choisit un fond rouge 
vif qui occupe la quasi-totalité 
du papier. Le contour des 
personnages, vert, se remplit 
d'un violet sombre. Aucun autre 
élément nest dessiné. 


E d 


Des espaces blancs subsistent 

et résistent à l'application 
chromatique comme pour laisser 
pénétrer encore davantage le 
mouvement. 

Le choix de l'acrylique qui 
prévaut ici est une constante 
pour Alechinsky qui découvre la 
souplesse de ce medium en 1965. 
Initié par Walasse Ting lors de 
fréquents voyages à New York, il 
sy adonnera complétement, séduit 
par la nouvelle liberté qu'il acquiert. 

En 1968, date de réalisation 
de cette œuvre, Pierre Alechinsky 
continue de perpétuer l'esprit du 
mouvement CoBrA tout 
en cótoyant les surréalistes. Il est 
déjà reconnu à l'international 
grâce à une grande exposition 
à Londres en 1958 à l'Institute 
of Contemporary Arts et à sa 
participation à la 30e Biennale de 
Venise au cœur du pavillon belge. 
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Pierre Alechinsky dans son atelier à Bougival en 1972 


En 


“While spontaneity alone is not 
sufficient, nor is improvised 
disorder. The drawing must 
remain open, allowing one 

to enter and exit” as Pierre 
Alechinsky attempts to define 
the notion of drawing, he seems 
to embody this idea of passage, 
ofopenness, in the central 
representation of the artwork 
presented here. 

Lantécédent features a hybrid 
character, part man, part monkey, 
occupying the entire space ofthe 
paper and confidently moving 
to the left, as if to exit the frame. 
Another character seated on its 
back Amazon-style follows the 
flow. The precise aim is to enter 
and exit the drawing. 

The Belgian artist, naturalized 
French, opts for a vivid red 
background that occupies 
almost the entire paper. The 
outline of the characters, green, 
is filled with a dark purple. 
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No other elements are drawn. 
White spaces remain and resist 
chromatic application, as if to 
allow even more movement to 
penetrate. 

The choice of acrylic, which 
prevails here, is a constant for 
Alechinsky, who discovered the 
flexibility of this medium in 1965. 
Initiated by Walasse Ting during 
frequent trips to New York, he 
fully embraced it, attracted by the 
newfound freedom it afforded 
him. 

In 1968, the year this work 
was created, Pierre Alechinsky 
continued to perpetuate the spirit 
of the CoBrA movement while 
mingling with the surrealists. 

He was already internationally 
recognized thanks to a major 
exhibition in London in 1958 at 
the Institute of Contemporary 
Arts and his participation in the 
30th Venice Biennale at the heart 
of the Belgian pavilion. 
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47 
CONSTANT 


1920-2005 


Masque africain 
ou Meteoor man — 1949 


Huile sur toile 

Signée en bas a droite «Constant», 
contresignée et datée plusieurs fois 
au dos «Constant 49, 1949» 

40 x 50 cm 


Provenance: 

Galerie Delta, Rotterdam (acquis 

directement auprès de l'artiste) 

Collection Willem Smit, Rotterdam 
Gallery Lasés, Paris 
Collection particuliére 

Vente, Paris, Sotheby's, 
29 mai 2012, Lot 31 
Collection particuliére, Monaco 

A l'actuel propriétaire par descendance 


Expositions: 

Rotterdam, Galerie Delta, CoBrA 1948- 
51, Karel appel, Constant, Corneille, 
Anton Rooskens, décembre 1981, 
reproduit sous le n°3 


Bibliographie: 

Site internet https:// 
stichtingconstant.nl/work/meteoor-man, 
reproduit en couleur 

Cette œuvre est incluse dans 

le Catalogue Raisonné de l'Œuvre de 
l'artiste, réalisé par la Fondation 
Constant, sous le n°7635. 


Cette œuvre est enregistrée 
dans les Archives Constant. 


Oil on canvas; signed lower right, 
signed again and dated several times 
on the reverse; 

15 3/4 x 19 3/4 in. 


80 000 - 120 000 € 
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47 
CONSTANT 


1920-2005 


Masque africain 
ou Meteoor man — 1949 


Fr 


Membre fondateur du mouvement 
CoBrA, Constant Nieuwenhuys, 
dit Constant, ne cessera de proner 
la spontanéité irrationnelle et 
l'effervescence de l'acte créateur. 
L'intérêt pour les arts primitifs et 
naifs est manifeste dans l'intégralité 
de l'œuvre du peintre néerlandais 
qui en voit une source d'inspiration 
menant au développement d'une 
mythologie qui lui est propre. 
Ici, l'artiste revisite le thème 

du masque avec une huile sur 

toile sur fond noir décomposant 
les différents éléments du sujet. 
Influencé par le Cubisme à ses 
débuts, il se tourne vers l'esthétique 
de Joan Miró (dont il a vu des 
œuvres à la Galerie Pierre Loeb, à 
Paris) à partir de 1946 — dès lors 
qu'il rencontre le danois Asger 
Jorn. Ensemble, ils cherchent 
d'autres moyens d'expression. 
Masque africain ou Meteoor man, 
réalisé trois ans après la rencontre 
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décisive, témoigne de cette double 
influence. Le sujet semble sanimer 
et sortir des frontières habituelles 
du visage figé. La composition 
révèle également l'intérêt 
concomitant de Constant pour la 
sculpture. Ses assemblages de bois 
et de fil de fer lui permettent de 
gagner en liberté dans le traitement 
de la ligne au sein de ses peintures. 
Cette œuvre s'inscrit 
précisément au cœur des années 
CoBrA, créé le 16 juillet 1948 chez 
Constant même, qui rédige un 
manifeste proclamant: «J'avais 
pour idéal un mouvement d'avant- 
garde, dans l'esprit des avant- 
gardes d'autrefois, avec des prises 
de position et des déclarations 
proclamées à la face du monde». 
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Karel Appel, Corneille et Constant dans l'atelier 
d'Appel, à Amsterdam, en 1953 © Ru Melchers 


En 


Founding member of the 
CoBrA movement, Constant 
Nieuwenhuys, known as 
Constant, continually advocated 
for irrational spontaneity and 


the effervescence of creative acts. 


The interest in primitive and 
naïve arts is evident throughout 
the entire oeuvre of the Dutch 
painter, whom he sees as a 
source of inspiration leading 
to the development of his own 
mythology. 

Here, the artist revisits the 
theme of the mask with an 
oil on canvas against a black 
background, decomposing 
the different elements of the 
subject. Influenced by Cubism 
in his early days, he turned 
towards the aesthetics of Joan 
Miró (whose works he saw at 
the Pierre Loeb Gallery in Paris) 
from 1946 onwards — when 
he met the Danish artist Asger 
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Jorn. Together, they sought other 
means of expression. 

Masque africain or Meteoor 
man, created three years after 
this decisive encounter, bears 
witness to this dual influence. 
The subject appears to come alive 
and break free from the usual 
boundaries of the static face. 

The composition also reveals 
Constant's concurrent interest 

in sculpture. His assemblages of 
wood and wire enable him to gain 
freedom in the treatment of line 
within his paintings. 

This work is precisely situated 
at the heart of the CoBrA years, 
created on July 16, 1948, at 
Constant's own initiative, who 
wrote a manifesto proclaiming: 
"My ideal was an avant-garde 
movement, in the spirit of the 
avant-gardes of the past, with 
positions and declarations 
proclaimed to the world". 
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Karel APPEL 
1921-2006 


Heads white and blue — 1960 


Huile sur toile 

Signée et datée en bas à gauche 
«appel, 60» 

89,50 x 117,50 cm 


Provenance: 

Galerie Nova Spectra, La Haye 
Galerie Van de Loo, Munich 
Collection particulière, Paris 


Oil on canvas; 
signed and dated lower left; 
35 1/4 x 46 1/4 in. 


100 000 - 150 000 € 
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48 


Karel APPEL 
1921-2006 


Heads white and blue — 1960 


Fr 


«On me dit toujours: je suis un 
expressionniste, je ne sais pas 
pourquoi, parce que peut-être la 
technique, c'est assez violent et 

la couleur est forte. Mais depuis 
quelques années, je travaille, je 
sens beaucoup plus d'espace: la 
magie est spacieuse. Parce que 
pour moi l'homme est un espace 
créatif dans l'infini. Et pour cela je 
cherche toujours à grandir mon 
travail pour trouver un espace». 
Lors d'un entretien en 1968, Karel 
Appel, explique sa vision de la 
peinture. Il sagit réellement de 
définir un espace ouvert. En effet, 
l'artiste néerlandais ne cesse de 
conquérir toujours davantage de 
liberté, s'inscrivant complètement 
dans un courant de contre-culture. 
Après avoir participé au groupe 


Karel Appel dans son atelier, 1961 


expérimental Reflex, il est l'un 

des fondateurs, à l'automne 1948 

à Paris, du groupe CoBrA qui 
prône un art pratiqué dans une 
liberté totale. Sortant de leur zone 
de confort et des conventions 
picturales de l'époque, les artistes et 
écrivains de Copenhague, Bruxelles 
et Amsterdam (d'où le nom du 
groupe) entretiennent un intérêt 
commun pour l'expérimentation, 
pour l'art naïf, primitif et populaire 
et pour le dialogue entre les 
disciplines créatives. Ainsi, le 
manifeste inaugural de Cobra 
précise: «Nous voyons comme seul 
chemin pour continuer l'activité 
internationale une collaboration 
organique expérimentale qui 

évite toute théorie stérile et 
dogmatique ». 
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I'm always told: Fm an 
expressionist, I don't know why, 
perhaps because the technique 
is quite violent and the colours 
are strong. But for a few years 
now, I've been working, feeling 
much more space: magic is 
spacious. Decause for me, man 
is a creative space within the 
infinite. And for that, I always 
seek to expand my work to 
find a space». In an interview 
in 1968, Karel Appel explains 
his vision of painting. It is 
truly about defining an open 
space. Indeed, the Dutch artist 
continually seeks ever greater 
freedom, completely aligning 
himself with a countercultural 
movement. After participating in 
the experimental group Reflex, 
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he was one of the founders, in 
the autumn of 1948 in Paris, 
of the CoBrA group, which 
advocates for art practiced in 
total freedom. Breaking away 
from their comfort zone and 
the pictorial conventions of the 
time, the artists and writers 
from Copenhagen, Brussels, and 
Amsterdam (hence the name 
of the group) share a common 
interest in experimentation, in 
naive, primitive and popular 
art and in dialogue between 
creative disciplines. Thus, the 
inaugural manifesto of CoBrA 
states: "We see as the only 

way to continue international 
activity an experimental organic 
collaboration that avoids any 
sterile and dogmatic theory". 
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Ce besoin de liberté se traduit par 
une immense énergie créatrice, 
alliant la pratique de la peinture, la 
sculpture et l'estampe. Les couleurs 
trés vives qu'utilise l'artiste exaltent 
et transcendent cette recherche. 
Ici, dans Heads while and blue, 
réalisée en 1960, deux visages 
semblent sortir d'un fond abstrait 
trés riche en empátements et 
contrastes chromatiques. Le visage 
blanc central laisse percevoir 
subtilement deux yeux et une 
bouche, tracés assez grossièrement, 
faisant écho aux dessins d'enfant 
ou à l'art naif et primitif que Karel 
Appel affectionne particulièrement. 
Ce visage est surtout composé 
d'incursions de couleur dans 
une veine gestuelle soulignant 
les effets de matière. Les deux 


visages, défigurés, à la limite de 
l'abstraction, semblent se construire 
en opposition. En eflet, le travail de 
Karel Appel sattache à exprimer les 
sentiments violents que lui inspire 
l'évolution du monde et de la 
société, d'où la citation mentionnée 
plus haut. L'artiste puise dans 

son enfance turbulente, sauvage, 
presque barbare pour dépeindre 
avec beaucoup d'expressivité la 
réalité d'un monde grinçant dont 
on préfigure les tenants par le 
truchement de la lecture de l'œuvre 
proposée ici. 


En 


This need for freedom is 
expressed through immense 
creative energy, combining the 
practice of painting, sculpture 
and printmaking. The very 
bright colours used by the artist 


exalt and transcend this pursuit. 


Here, in Heads white and 
blue, created in 1960, two faces 
seem to emerge from a very 
rich abstract background with 
heavy impasto and chromatic 
contrasts. The central white 
face subtly reveals two eyes 
and a mouth, roughly drawn, 
echoing children’s drawings 
or the naive and primitive art 
that Karel Appel particularly 
favors. This face is mainly 
composed of colour incursions 
in a gestural vein emphasizing 


the effects of material. The two 
faces, disfigured, on the verge of 
abstraction, seem to be built in 
opposition. Indeed, Karel Appels 
work seeks to express the violent 
feelings inspired by the evolution 
of the world and society, hence 
the quote above. The artist draws 
from his turbulent, wild, almost 
barbaric childhood to depict 
with great expressiveness the 
reality of a grating world, the 
elements of which are prefigured 
through the reading of the work 
presented here. 


Le groupe CoBrA dans l'atelier de Karel Appel, à Amsterdam, à l'automne 1948. 

De gauche à droite en partant du haut: Karel Appel, Jan Elburg, Gerrit Kouwenaar, 
Theo Wolvecamp, Corneille, Constant, Jan Nieuwenhuys, Eugéne Brands, Anton Rooskens 
© Ru Melchers 
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49 
Fabienne VERDIER 


ée en 1962 
Ligne espace-temps n°7 — 2009 


Pigments et encre sur toiles 
montées sur panneaux assemblés 
(polyptique) 

Signé, daté et titré au dos «Ligne 
Espace-Temps N°7, 2009, Fabienne 
Verdier» 

259 x 306 x 6 cm 


Provenance: 
Collection particuliére européenne 


Expositions: 

Paris, Galerie Jeanne Bucher Jaeger, 
Fabienne Verdier - Peinture, 

octobre 2009-janvier 2010 

Paris, Galerie Jeanne Bucher, 
Accrochage évolutif, décembre 2012 - 
avril 2013 

Paris, Galerie Jeanne Bucher Jaeger, 
Le féminin demeure, octobre-décembre 
2017 


Pigments and ink on canvases mounted 

on assembled panels (polyptych) ; 
signed, dated and titled on the reverse; 
102 x 120 1/2 x 2 3/g in. 


120 000 - 150 000 € 


49 
Fabienne VERDIER 


Née en 1962 


Ligne espace-temps n°7 — 2009 


Fabienne Verdier dans son atelier devant le lot 49 au sol, en 2009 
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Fabienne Verdier est une artiste 
contemporaine française connue 
pour ses peintures abstraites de 
grande envergure et son approche 
unique de la peinture, qui 
implique l'utilisation de pinceaux 
surdimensionnés, de balais et 
d'autres outils non conventionnels. 
Elle a acquis une reconnaissance 
internationale pour son travail 
après avoir passé plusieurs 

années à étudier les techniques 
traditionnelles auprès de maîtres de 
la peinture chinoise. 

L'art de Verdier explore souvent 
la relation entre le mouvement, 
l'espace et le temps, et elle puise 
son inspiration dans diverses 
sources, notamment la musique, la 
littérature et la nature. Ses œuvres 
se caractérisent par des coups de 
pinceau audacieux et gestuels, 
des compositions dynamiques, 
ainsi qu'un sentiment d'énergie et 
de spontanéité. Pour l'artiste «la 
peinture, cest l'acte de créer un pont 
entre ce que l'on voit et ce que l'on 
ressent». 
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En 


Fabienne Verdier is a French 
contemporary artist known 

for her large-scale abstract 
paintings and her unique 
approach to painting, which 
involves using oversized 
brushes, brooms and other 
unconventional tools. She 
gained international recognition 
for her work after spending 
several years studying traditional 
techniques under Chinese 
painting masters. 

Verdier's art often explores 
the relationship between 
movement, space and time, 
drawing inspiration from 
various sources including music, 
literature, and nature. Her 
works are characterized by bold, 
gestural brushstrokes, dynamic 
compositions and a sense of 
energy and spontaneity. For 
the artist, “painting is the act of 
creating a bridge between what 
we see and what we feel”. 


50 
Richard SERRA 


1939-2024 


Untitled — 1986 


Paintstick sur papier 

Signé, daté et dédicacé au dos 

«To John Franco, Richard Serra, 86» 
97 x 127 cm 


Provenance: 

Don de l'artiste a John Franco 
Collection Bill Kleiman, Santa Monica 
Collection particuliére 

Vente, Londres, Christie's, 19 octobre 
2013, lot 264 

Acquis au cours de cette vente par 
l'actuel propriétaire 


Paintstick on paper;signed, dated 
and dedicated on the reverse 
50 x 77 1/2 in. 


70 000 - 90 000 € 
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50 
Richard SERRA 


1939-2024 


Untitled — 1986 


Fr 


Une ceuvre sur papier de Richard 
Serra réalisée au crayon noir à 
l'huile en 1986 est ici présentée. 

À première vue, une structure à 
ouble spirale se dégage et semble 
illustrer une étude pour une pièce 
spatiale. En effet, elle évoque l'œuvre 
monumentale Torqued Spiral 
(Closed Open Closed Open Closed) 
de 2008, conservée au Musée 
Guggenheim de Bilbao. La structure 
permanente consiste en deux 
demi-lunes de fer entre lesquels 

les visiteurs sont invités à évoluer, 
expérimentant ainsi l'instabilité, 
défiant le sens logique et les règles 
de la gravité, faisant apparaître le 
métal solide aussi malléable que 

le feutre. Se déplaçant de manière 
inattendue lorsque le spectateur 
marche autour d'elle, cette sculpture 
crée une sensation vertigineuse 
d'espace en mouvement. 


a 
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Etonnamment, le sens aiguisé et 
exceptionnel de l'espace ainsi que 
son appréhension se font ressentir 
sur papier en 2D dans les dessins 
de l'artiste minimaliste américain. 
Le tracé jouant avec les vides et les 
pleins ouvre subtilement un espace 
de respiration tandis que la forme 
se dessine clairement, défiant la 
gravité et l'équilibre des forces. 
L'instabilité régne paisiblement. La 
texture des matériaux se fait méme 
ressentir dans l'épaisseur du trait. 
La forme est particulièrement 
caractéristique de l'esthétique de 
Richard Serra qui déclare à ce 
sujet: «Si vous marchez le long de 
la courbe, vous ne savez de quelle 
facon elle va tourner. Elle semble 
continue et infinie. Mais sa face 
concave, comme une cave, se révèle 
complétement. Alors, on prend 
connaissance de la forme». 
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Saatchi Collection, 


Londres 


En 


A work on paper by Richard 
Serra, executed in oil stick in 
1986, is presented here. 

At first glance, a double spiral 
structure emerges, seeming 
to depict a study for a spatial 
piece. Indeed, it calls to mind 
the monumental work Torqued 
Spiral (Closed Open Closed Open 
Closed) from 2003, housed in 
the Guggenheim Museum in 
Bilbao. The permanent structure 
consists 
of two half-moons of iron 
between which visitors are 
invited to move, experiencing 
instability, defying logical sense 
and the rules of gravity, revealing 
solid metal as malleable as 
felt. Moving unexpectedly as 
the viewer walks around it, this 
sculpture creates a dizzying 
sensation of space in motion. 
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Surprisingly, the artists keen 
and exceptional sense of space 
and its apprehension are felt 
on 2D paper in the drawings of 
the American minimalist artist. 
The lines play with the voids 
and solids, subtly opening a 
breathing space while the form 
clearly takes shape, defying 
gravity and the balance of forces. 
Instability reigns peacefully. 
Even the texture of the materials 
is felt in the thickness of the line. 
The form is particularly 
characteristic of Richard Serra's 
aesthetics, about which he 
states: “Ifyou walk along the 
curve, you don't know how it will 
turn. It seems continuous and 
infinite. But its concave face, like 
a cave, is fully revealed. Then, 
one becomes aware of the form”. 


Richard Serra, Torqued Spiral (Closed Open Closed Open Closed), 2003 © Musée Guggenheim, Bilbao 
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51 
Mark DI SUVERO 


Né en 1933 
Grace à toi — 1996 


Acier (en 4 parties) 
Pièce unique 
65 x 137 x 95 cm 


Provenance: 


Collection particulière européenne 


Expositions: 
Paris, Galerie Jeanne Bucher, 


octobre-novembre 1996 
L'Isle-sur-La Sorgue, 


avril-novembre 2012 
Paris, Galerie Jeanne Bucher, 


2012-avril 2013 


Accrochage évolutif, décembre 


Mark Di Suvero, Sculptures en acier, 


Villa Datris, Mouvement et Lumière, 


ous remercions le Studio de l'artiste 


pour les informations qu'il nous a 


aimablement communiquées. 
Steel (4 parts); unique piece; 
25 5/8 x 54 x 37 3/8 in. 


70 000 - 90 000 € 


«La beauté réside dans la simplicité 
et la vérité des formes. » 


— Mark Di Suvero 


Fr 


Le sculpteur américain Mark di 
Suvero est principalement connu 
pour ses sculptures monumentales, 
utilisant notamment des poutrelles 
d'acier soudées et peintes (souvent 
en rouge), qu'il érige dans les lieux 
publics. L'artiste est l'un précurseurs 
du mouvement minimaliste en 
sculpture et du travail de l'acier. 

La force de l'œuvre de Di 
Suvero demeure dans sa capacité 
à transformer des matériaux 
industriels en des expressions 
artistiques puissantes. Interactives 
par nature, ses sculptures 
encouragent le spectateur à les 
toucher, à les faire pivoter et à 
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interagir physiquement avec 
elles. L'artiste intègre souvent 
des éléments de mouvement et 
d'équilibre dans ses créations. 

En désaccord avec la politique 
de son pays durant la guerre du 
Vietnam, il sexile en 1971 pour 
une dizaine d'années en Europe, 
notamment en France, à Chalon- 
sur-Saónc. 

Son travail explore depuis les 
thèmes de la liberté, la dynamique 
de la force et la relation entre 
l'homme et la machine, qui font 
aujourd'hui de lui l'une des figures 
les plus influentes de la sculpture 
contemporaine. 
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En 


The American sculptor Mark Di 
Suvero is primarily known for his 
monumental sculptures, often 
utilizing welded and painted 
steel beams (often in red), which 
he erects in public spaces. The 
artist is one of the pioneers of 
the minimalist movement in 
sculpture and steel work. 

Di Suveros works strength 
lies in its ability to transform 
industrial materials into powerful 
artistic expressions. Interactive by 
nature, his sculptures encourage 
viewers to touch, rotate, and 
physically interact with them. 
The artist often incorporates 
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elements of movement and 
balance into his creations. 

In disagreement with his 
country’s policies during the 
Vietnam War, he went into exile 
in 1971 for about a decade in 
Europe, especially in France, in 
Chalon-sur-Saône. 

Since then, his work has 
explored the themes of freedom, 
force dynamics and the 
relationship between man and 
machine, all of which have made 
him one of the most influential 
figures in contemporary 
sculpture today. 


52 


Raymond HAINS 
1926-2005 


Sans titre — 1959 


Affiches lacérées sur tôle 
Signée et datée au dos 
«Raymond Hains, 1959» 

200 x 100 cm 


Provenance: 
Collection particuliére, France 


L'authenticité de cette œuvre a été 
confirmée par Monsieur Thomas Hains. 


Torn posters on sheet metal; 
signed and dated on the reverse; 
78 3/4 x 39 3/8 in. 


70 000 - 90 000 € 


Raymond Hains en présence du lot 52 
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Raymond HAINS 
1926-2005 


Sans titre — 1959 


Affiches lacérées sur tôle 
Signée et datée au dos 
«Raymond Hains, 1959» 

200 x 100 cm 


Provenance: 
Collection particuliére, France 


L'authenticité de cette œuvre a été 
confirmée par Monsieur Thomas Hains. 


Torn posters on sheet metal; 
signed and dated on the reverse; 
78 3/4 x 39 3/8 in. 


70 000 - 90 000 € 


Raymond Hains en présence du lot 53 
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52 


Raymond HAINS 
1926-2005 


Sans titre — 1959 


53 


Raymond HAINS 
1926-2005 


Sans titre — 1959 


Fr 


«Raymond s'était promené dans les 
rues de Paris, alors que j'étais resté 
à Nantes. Il avait photographié des 
palissades, des affiches lacérées. 
Peu aprés, en février 1949, je 

l'ai rejoint à Paris. On a vu une 
palissade entre la Coupole et le 
Dôme et on s'est dit que celle-là, 
on n'allait pas la photographier 
mais qu'il fallait la ramasser. Ce que 
nous avons fait pour la première 
fois, comme un acte fondateur. J'ai 
tout de suite senti que j'avais lá un 
matériau extraordinaire». Ce que 
raconte Jacques Villeglé au sujet 
de sa collaboration avec Rayond 
Hains autour des affiches lacérées, 
exprime à la fois la prise de risque 
assumée dans le choix du matériau 
et l'esprit d'avant-garde totale 

que les deux nouveaux réalistes 
incarnent intégralement. 
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Deux affiches lacérées sur tóle 
réalisées par Raymond Hains 
en 1959 sont présentées ici. 
Hautes de deux mètres chacune, 
elles représentent l'ambition de 
créer une nouvelle Tapisserie 
de Bayeux. En effet, les fonds 
abstraits parmi lesquels émergent 
des cheminements créés par la 
lacération rappellent les fils brodés. 
Une palette chromatique similaire 
est utilisée. Les ocres, bleus et 
jaunes du chef d'œuvre du 
XI siècle laissent parfois place ici 
à des orangés, enrichissant encore 
davantage les couleurs et leurs 
contrastes. Narrative, la tapisserie 
déploie son histoire à l'aide de 
personnages figuratifs qui relatent 
la conquéte de l'Angleterre en 1066 
par Guillaume le Conquérant, duc 
de Normandie. Les affiches lacérées 
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En 


"Raymond had strolled through 
the streets of Paris while I stayed 
in Nantes. He had photographed 
hoardings, torn posters. Shortly 
after, in February 1949, I joined 
him in Paris. We came across a 
hoarding between the Coupole 
and the Dóme and decided 
not to photograph it but to 
pick it up. This we did for the 
first time, as a founding act. I 
immediately felt that I had an 
extraordinary material". This 
account by Jacques Villeglé 
about his collaboration with 
Raymond Hains on torn posters 
expresses both the calculated 
risk in selecting the material and 
the spirit of total avant-garde 
embodied by the two new realists. 
Two torn poster artworks 
on metal sheets created by 
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Raymond Hains in 1959 are 
presented here. Each towering 
two meters high, they symbolize 
the ambition to create a new 
Bayeux Tapestry. Indeed, the 
abstract backgrounds with 
emergent pathways created by 
tearing resemble embroidered 
threads. A similar chromatic 
palette is employed. The 
ochres, blues and yellows of 
the Ilch- century masterpiece 
are occasionally replaced here 
by oranges, further enriching 
the colours and their contrasts. 
Narrative, the tapestry unfolds 
its story through figurative 
characters recounting the 
conquest of England in 1066 by 
William the Conqueror, Duke 
of Normandy. The torn posters, 
on the other hand, belong to 


Fr 


sont quant à elles l'apanage d'une 
abstraction, restant néanmoins tout 
aussi narrative. 

Sur la première œuvre, occupée, 
dans sa moitié inférieure, par 
un fond brun, le contenu d'une 
affiche demeure lisible. Les 
lettres majuscules «I, L, L, Y» 
écrites en blanc sur fonds rouge, 
apparaissent en haut de l'œuvre, 
suivie par d'autres, plus petites. Plus 
bas, les mêmes lettres, précédées 
d'un «N» se font à nouveau voir. 
La désarticulation du langage, le 
chaos des lettres, la transformation 
des signes typographiques 
représentent un des arguments 
avancés par Raymond Hains dans 
son traitement de l'affiche. Il s'agit 
véritablement d'une rencontre 
plastique entre les aléas de la 
météo marquant les affiches des 
stigmates du vent ou de la pluie, 
et des rapprochements d'images, 


de couleurs et de mots fruits d'une 
superposition d'affiches. 

La seconde ceuvre sur tóle est 
beaucoup plus géométrique. 
Aucune lettre résiduelle ne 
demeure. Sans litre se compose 

de trois parties, comme trois 
panneaux, deux verticaux placés 
cóte à cóte et l'autre horizontal 

sur la partie inférieure de l'oeuvre. 
Complétement abstraite, l'oeuvre 
célebre les couleurs. Selon le 
critique d'art Benjamin Thorel, 
«l'affiche ne devient pas pour 
autant un tableau abstrait : cest un 
plan indéterminé où flottent des 
morceaux de papier restés collés 
au hasard. L'effet de cadrage, dû 

au support métallique, suffit à 
délimiter une aire de jeu pour l'oeil, 
l'esprit et l'imagination». Raymond 
Hains invite ici le spectateur à 
compléter son regard en maniant le 
sens critique autant que l'ironie. 


Détail du lot 53 


En 


abstraction, yet remain equally 
narrative. 

In the first artwork, the 
lower half occupied by a brown 
background, the content of a 
poster remains legible. Capital 
letters “I, L, L, Y" written in 
white on a red background, 
appear at the top of the artwork, 
followed by others, smaller. 
Further down, the same letters, 
preceded by an “N”, are again 
visible. The disarticulation 
of language, the chaos of 
letters, the transformation of 
typographic signs represent one 
of the arguments put forward by 
Raymond Hains in his treatment 
of the poster. It is truly a plastic 
encounter between the vagaries 
of weather marking the posters 
with traces of wind or rain, 
and juxtapositions of images, 
colours and words resulting 


from layers of posters.The 
second metal artwork is much 
more geometric. No residual 
letters remain. Untitled consists 
of three parts, like three panels, 
two vertical ones placed side by 
side and the other, horizontal 
on the lower part of the artwork. 
Completely abstract, the work 
celebrates colours. According 
to art critic Benjamin Thorel, 
"the poster does not become 

an abstract painting: it is an 
indeterminate plane where 
pieces of paper stuck at random 
float. The framing effect, due to 
the metal support, is enough to 
delimit a play area for the eye, 
the mind, and the imagination". 
Raymond Hains invites the 
viewer here to complete their 
gaze by wielding critical sense as 
much as irony. 


54 
Jean DUBUFFET 


1901-1985 


Petit sol aux menues pierres — 1957 


Huile sur toile 

Signée et datée en bas au centre 

«57, j. Dubuffet», contresignée, 

datée et titrée au dos «petit sol 
aux menues pierres, j. Dubuffet, 

octobre 57» 

65 x 81 cm 


Provenance: 

Collection Paul Faccheti, Paris 
Galerie Paul Faccheti, Paris 
Galleria Toninelli, Milan 
Collection particuliére 

Galleria Arte 92, Milan 

Vente, Paris, Sotheby's, 8 décembre 
2010, lot 106 

Guttklein Fine Art, Paris 

Acquis directement auprés de cette 
derniére par l'actuel propriétaire 


Expositions: 

Milan, Galleria Arte 92, Segno, gesto, 
materia: protagonisti dell'informale 
europeo, avril-juillet 1990, reproduit 
en couleur p. 33 

Paris, Guttklein Fine Art, De la 
peinture (1960-1980), novembre 
2016-février 2017, reproduit en couleur 
sous le n?1 (non paginé) 


Bibliographie: 

R. Barilli, Dubuffet materiologo, 
Éditions Alpha, Bologne, 1962, 
reproduit en noir et blanc p. 50 

R. Barilli, Dubuffet matériologue, 
Édition Alpha, Bologne, 1963, reproduit 
en noir et blanc p. 50 

M. Loreau, Catalogue des travaux 

de Jean Dubuffet, Fascicule XIII: 
Célébrations du sol I, lieux cursifs, 
texturologies, topographies, Éditions 
Weber, Lausanne, 1970, reproduit en 
noir et blanc sous le n°94, p. 71 

M. Loreau, Jean Dubuffet: délits, 
départements, lieux de haut jeu, 
Éditions Weber, Paris, 1971, reproduit 
en noir & blanc p. 251 


Cette œuvre a été réalisée 
le 19 octobre 1957. 


Nous remercions la Fondation Dubuffet 
pour les informations qu'elle nous a 
aimablement communiquées. 


Oil on canvas; signed and dated 
lower centre, signed again, 
dated and titled on the reverse; 
25 5/8 x 31 7/8 in. 


180 000 - 280 000 € 
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54 
Jean DUBUFFET 


1901-1985 


Petit sol aux menues pierres — 1957 


Fr 


La «célébration du sol (..) à lire 
sans fin comme dans un vaste 
grimoire», telle est l'étrange 
ambition de l'artiste français 
Jean Dubuffet. «J'entends par là 
une nouvelle série de ‘tableaux 
d'assemblages représentant des 
morceaux de sols, petits lieux 
au pied du mur etc.» Entre 
1956 et 1960, les suites de 
tableaux intitulées Texturologies 
et Malériologies répondent à ce 
grand projet. Il s'agit véritablement 
de représenter le point de 
contact du pied et de la terre, 
sans aucune présence humaine, 
pour en montrer l'infini. Petit 
sol aux menues pierres s'inscrit 
précisément dans cette période 
et figure une multitude de petits 


éclats de pierres sur fond brun clair. 


La zone centrale, moins contrastée, 
rappelle que certains espaces sont 
plus empruntés que d'autres. 


Inspirée des paysages 
méditerranéens — Dubuffet 
habite Vence — cette scène traite à 
première vue d'un paysage à l'étroit 
au vu du champ lexical présent dans 
le titre (« petit», «menues»). Les 
correspondances entre l'infiniment 
petit et l'infiniment grand se font 
d'emblée sentir. L'accumulation de 
taches claires se mue en abstraction 
et les limites, qui sont en réalité, 
uniquement celles du cadre, 
seffacent complètement. 

« J'ai aimé, pour ces paysages, 
à brouiller l'échelle, de manière 
quil soit incertain si le tableau 
représente une vaste étendue de 
montagnes ou une minuscule 
parcelle de terrain. Les 
expérimentations (trés nombreuses) 
que je faisais à propos de ces 
peintures ont parfois abouti à des 
aspects bizarres, oü le faux se mélait 
au vrai, Où le paysage prenait un air 
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Jean Dubuffet dans son atelier en 1963 
€ Galerie Boulakia, Paris 


En 


The “celebration of the soil (...) 

to be read endlessly like in a vast 
grimoire”, such is the strange 
ambition of the French artist Jean 
Dubuffet. “By this, I mean a new 
series of ‘assemblage paintings’ 
representing pieces of soil, small 
places at the foot of the wall, 

etc.” Between 1956 and 1960, 
the series of paintings titled 
Texturologies and Matériologies 
respond to this grand project. It 
truly aims to represent the point 
of contact between the foot and 
the earth, without any human 
presence, to show its infinity. 
Petit sol aux menues pierres 
(small soil with tiny stones) fits 
precisely into this period and 
depicts a multitude of small 
stone fragments on a light brown 
background. The central area, less 
contrasted, reminds us that some 
spaces are busier than others. 


Art Moderne & Contemporain, vente du soir 


Inspired by Mediterranean 
landscapes — Dubuffet lives 

in Vence — this scene initially 
appears to depict a confined 
landscape, given the lexical field 
present in the title (small, tiny). 
The correspondences between 
the infinitely small and the 
infinitely large are immediately 
felt. The accumulation of light 
spots turns into abstraction, 
and the boundaries, which are 
actually only those of the frame, 
completely disappear. 

"I enjoyed, for these landscapes, 
blurring the scale, so that it is 
uncertain whether the painting 
represents a vast expanse of 
mountains or a tiny patch of land. 
The experiments (very numerous) 
I conducted regarding these 
paintings sometimes resulted in 
bizarre aspects, where the false 
mingled with the true, where the 
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Jean DUBUFFET 


1901-1985 


Petit sol aux menues pierres — 1957 


à 14 b 


Jean Dubuffet au Col de Vence circa 1959 


Fr 


absurde évoquant, plutót qu'un lieu 
réel ou de la vraie matière naturelle, 
quelque sorte de création avortée 
ou inachevée... Au très concret se 
mélait alors dans le même tableau 
le trés aberrant, maintes formes 
apparaissant dont le caractere est 
ambigu. » Il sagit donc réellement 
d'utiliser la confusion d'échelle pour 
séchapper de l'expérimentation du 
réel. 

Dans l'œuvre /n This Vessel Lie 
The Seven Seas; In It, Too, The Nine 
Hundred Thousand Stars, l'artiste 
contemporain indien Subodh 
Gupta tente également de traduire 
l'idée du macroscopique dans la 
représentation du microscopique. 
Réalisée en 2016, l'oeuvre 
figure une poêle contenant une 
constellation de petites formes 
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circulaires, faisant fortement écho 
à Petits sols aux menues pierres. 
«Cette œuvre est une facon de 
dire: mon cosmos et ma planéte 
se trouvent dans mon assiette, et il 
faut que vous regardiez dans mon 
assiette pour trouver le cosmos », 
affirme l'artiste. Alors que Dubuffet 
utilise les variations de l'huile pour 
faire ressortir la matérialité des 
pierres, Gupta cherche également 
à traduire les différences de 
textures et utilise l'aluminium pour 
confronter les matières. Si les 
sujets diffèrent radicalement, le 
va-et-vient entre un point de départ 
réaliste et une représentation 
abstraite lient également les deux 
artistes, animées d'une même 
intuition spirituelle. 
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landscape took on an absurd air 
evoking, rather than a real place 
or real natural material, some 
sort of aborted or unfinished 


creation... The very concrete then 


mingled in the same painting 
with the very aberrant, many 


forms appearing whose character 


is ambiguous”. It is therefore 
truly about using the confusion 
of scale to escape from the 
experimentation of the real. 

In the work In This Vessel 


Lie The Seven Seas; In It, Too, 


The Nine Hundred Thousand 


Stars, the contemporary 


Indian artist Subodh Gupta 
also attempts to translate 

the idea of the macroscopic 
into the representation of the 
microscopic. Created in 2016, 


the work depicts a frying pan 
containing a constellation of small 
circular forms, strongly echoing 
Petit sol aux menues pierres. 
“This work is a way of saying: my 
cosmos and my planet are in my 
plate, and you have to look in my 
plate to find the cosmos”, affirms 
the artist. While Dubuffet uses 
variations of oil to bring out the 
materiality of the stones, Gupta 
also seeks to translate differences 
in textures and uses aluminum 
to confront materials. Although 
the subjects differ radically, the 
back and forth between a realistic 
starting point and an abstract 
representation also links the two 
artists, animated by the same 
spiritual intuition. 


Subodh Gupta, In this vessel lie the seven seas; 
in it, too, the nine hundred thousand stars, 2016 
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Jean Dubuffet, La Route, 1956 


Tete 
de la route, 1956 


P 


Jean Dubuffet, Petite 


e Tae iut 


du sol 


exaltation 


Jean Dubuffet, Paysage Géographique, 1952 
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55 
Francois ROUAN 


Né en 1943 
Sans titre — 1968-69 


Acrylique sur toile tressée 
Signée et datée en bas a droite 
«Rouan. 68.», contresigné et situé 
au dos sur le chassis «Rouan F. 
189 rue Ordener, Paris 18°» 

201 x 136,50 cm 


Provenance: 
Collection particuliére européenne 


Acrylic on woven canvas; 

signed and dated lower right, 
signed again and located 

on the reverse on the stretcher; 
79 1/8 x 53 3/4 in. 


70 000 - 90 000 € 
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Francois ROUAN 
Né en 1943 


Sans titre — 1968-69 


Fr 


«La création artistique est un 
dialogue entre le geste et la matière, 
entre le visible et l'invisible», 
explique François Rouan. 

L'artiste sengage, dans les années 
1960, dans la mouvance Supports/ 
Surfaces et sengage a partir de 
1965 dans la pratique du tressage. 
Connu pour tresser ses supports 
et combiner diflérentes techniques 
et matériaux, notamment l'huile, 
l'encre, le collage et la broderie, il 
recourt à une figuration de plus 
en plus explicite dans les années 
1980, utilisant notamment la 
cire. Cette fusion de techniques 
et le tressage créent des textures 
riches, complexes et du relief qui 
captivent le spectateur et invitent 


à une contemplation profonde. Il 
réalise également des vitraux pour 
la Cathédrale de Nevers. 

L'œuvre de Rouan explore 
souvent des thèmes tels que la 
mémoire, l'identité et le processus 
de création artistique lui-même. 

Il puise son inspiration dans une 
variété de sources, allant de la 
littérature à la philosophie en 
passant par l'histoire de l'art. Son 
approche expérimentale et son 
engagement envers l'exploration 
constante le distinguent comme un 
artiste novateur et avant-gardiste. 
Son art lui vaut la reconnaissance 
de Jacques Lacan et une 
rétrospective lui est consacrée au 
Centre Pompidou en 1983. 
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“Artistic creation is a dialogue 
between gesture and material, 
between the visible and the 
invisible”, explains Francois 
Rouan. 

The artist became involved 
in the Supports/Surfaces 
movement in the 1960s and 
began practicing weaving in 
1965. Known for weaving his 
supports and combining various 
techniques and materials 
including oil, ink, collage and 
embroidery, he increasingly 
embraced explicit figuration in 
the 1980s, especially using wax. 
This fusion of techniques and 
weaving create rich, complex 
textures and relief that captivate 


the viewer and invite deep 
contemplation. He also created 
stained glass windows for the 
Cathedral of Nevers. 

Rouan's work often explores 
themes such as memory, identity 
and the artistic creation process 
itself. He draws inspiration from 
a variety of sources, ranging 
from literature to philosophy 
to art history. His experimental 
approach and commitment to 
constant exploration distinguish 
him as an innovative and avant- 
garde artist. His art earned 
him recognition from Jacques 
Lacan and a retrospective was 
dedicated to him at the Centre 
Pompidou in 1983. 
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Louis MARCOUSSIS (1878-1941) 
Hyères I - 1928 

Huile sur toile 

92 x 73 cm 


Estimation : 40 000 - 60 000 € 


IMPRESSIONNIS 
N MODERNE 


Vente du jour 


Vente aux enchéres : Contact : 


Mercredi 5 juin 2024 - 14h Elodie Landais 


+33 (0)1 42 99 20 84 


7 rond-point elandais@artcurial.com 


des Champs-Elysées Marcel Dassault 
75008 Paris www.artcurial.com 
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Sam FRANCIS (1923-1994) 

Bright ring drawing (SF64-124) - 1964 
Gouache et aquarelle sur papier 

68,50 x 103,50 cm 


Estimation : 40 000 - 60 000 € 


POST-WAR & 
CONTEMPORAIN 


Vente du jour 


Vente aux enchères : Contact 
Mercredi 5 juin 2024 - 16h30 Beatrice Fantuzzi 
. *33 (0)1 42 99 20 34 
7 rond-point bfantuzzi@artcurial.com 


des Champs-Élysées Marcel Dassault 
75008 Paris www.artcurial.com 
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Jean-Michel OTHONIEL (Né en 1964) 

Le grand lasso auto-porté - 2011 

Boules de verre miroitées, inox et acier 
440 x 377 x 362 cm 


Estimation : 100 000 - 200 000 € 


MONACO 
SCULPTURES 


Exposition en Principauté : 
D'avril à début septembre 2024 


Vente aux enchéres des sculptures 


Mercredi 10 juillet 2024 


Hôtel Hermitage Monte-Carlo 


Contact 


Vanessa Favre 
+33 (0)1 42 99 16 13 
vfavre@artcurial.com 


www.artcurial.com 
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The incomparable Falcon 6X cabin 1.98 m tall, 2.58 m wide. With wide aisles. 
Bright, extra-large windows and skylight. Whisper-quiet cabin. Cutting-edge technology. Amazing. 


Falcon 


À DASSAULT 
WWW.DASSAULTFALCON.COM RANCE: +33 1 47 11 88 68 USA: +1 201 541 4591 2 AVIATION 


ARTCURIAL SAS 


Artcurial SAS est un opérateur de ventes 
volontaires de meubles aux enchères publiques 
régie par les articles L 321-4 et suivant du 
Code de commerce. En cette qualité Artcu- 
rial SAS agit comme mandataire du vendeur 
qui contracte avec l'acquéreur. Les rapports 
entre Artcurial SAS et l'acquéreur sont 
soumis aux présentes conditions générales 
d'achat qui pourront être amendées par des 
avis écrits ou oraux avant la vente et qui 
seront mentionnés au proces-verbal de vente. 


l. LE BIEN MIS EN VENTE 


a) Les acquéreurs potentiels sont invités 
a examiner les biens pouvant les intéresser 
avant la vente aux enchéres, et notamment pen- 
dant les expositions. Artcurial SAS se tient a 
la disposition des acquéreurs potentiels pour 
leur fournir des rapports sur l'état des lots. 


b) Les descriptions des lots résultant du 
catalogue, des rapports, des étiquettes et 
des indications ou annonces verbales ne sont 
que l'expression par Artcurial SAS de sa per- 
ception du lot, mais ne sauraient constituer 
la preuve d'un fait. 


c) Les indications données par Artcurial 
SAS sur l'existence d'une restauration, d'un 
accident ou d'un incident affectant le lot, 
sont exprimées pour faciliter son inspection 
par l'acquéreur potentiel et restent soumises 
à son appréciation personnelle ou à celle de 
son expert. 

L'absence d'indication d'une restauration 
d'un accident ou d'un incident dans le 
catalogue, les rapports, les étiquettes ou 
verbalement, n'implique nullement qu'un bien 
soit exempt de tout défaut présent, passé ou 
réparé. Inversement la mention de quelques 
défauts n'implique pas l'absence de tout 
autres défauts. 


d) Les estimations sont fournies à titre 
purement indicatif et elles ne peuvent être 
considérées comme impliquant la certitude que 
le bien sera vendu au prix estimé ou même à 
l'intérieur de la fourchette d'estimations. 
Les estimations ne sauraient constituer une 
quelconque garantie. 

Les estimations peuvent être fournies en plu- 
sieurs monnaies; les conversions peuvent à 
cette occasion être arrondies différemment 
des arrondissements légaux. 


e) Les biens d'occasion (tout ce qui n'est 
pas neuf) ne bénéficient pas de la garantie 
légale de conformité conformément à l'article 
L 217-2 du Code de la consommation. 


2. LA VENTE 


a) En vue d'une bonne organisation des 
ventes, les acquéreurs potentiels sont invi- 
tés à se faire connaître auprès d'Artcurial 
SAS, avant la vente, afin de permettre l'enre- 
gistrement de leurs données personnelles. 
Artcurial SAS se réserve le droit de demander 
à tout acquéreur potentiel de justifier 
de son identité ainsi que de ses références 
bancaires et d'effectuer un déposit. 
Artcurial SAS se réserve d'interdire l'accès 
à la salle de vente de tout acquéreur poten- 
tiel pour justes motifs. 

Une enchère est acceptée au regard des 
informations transmises par l'encherisseur 
avant la vente. En conséquence, aucune 
modification du nom de l'adjudicataire ne 
pourra intervenir après la vente. 


b) Toute personne qui se porte enchérisseur 
s'engage à régler personnellement et immédia- 
tement le prix d'adjudication augmenté 
des frais à la charge de l'acquéreur et de 
tous impóts ou taxes qui pourraient étre exi- 


CONDITIONS GÉNÉRALES D'ACHAT 
AUX ENCHERES PUBLIQUES 


gibles.Tout enchérisseur est censé agir pour 
son propre compte sauf dénonciation préalable 
de sa qualité de mandataire pour le compte 
d'un tiers, acceptée par Artcurial SAS. 


C) Le mode normal pour enchérir consiste à 
étre présent dans la salle de vente. Toutefois 
Artcurial SAS pourra accepter gracieusement 
de recevoir des enchéres par téléphone d'un 
acquéreur potentiel qui se sera manifesté 
avant la vente. 
Artcurial SAS ne pourra engager sa responsa- 
bilité notamment si la liaison téléphonique 
n'est pas établie, est établie tardivement, 
ou en cas d'erreur ou d'omissions relatives à 
la réception des enchéres par téléphone. 

À toutes fins utiles, Artcurial SAS se réserve 
le droit d'enregistrer les communications 
téléphoniques durant la vente. Les enregis- 
trements seront conservés jusqu'au réglement 
du prix, sauf contestation. 


d) Artcurial SAS pourra accepter gracieu- 
sement d'exécuter des ordres d'enchérir qui 
lui auront été transmis avant la vente, pour 
lesquels elle se réserve le droit de demander 
un déposit de garantie et qu'elle aura accep- 
tés. Si le lot n'est pas adjugé à cet enché- 
risseur, le déposit de garantie sera renvoyé 
sous 72h. 

Si Artcurial SAS reçoit plusieurs ordres pour 
des montants d'enchéres identiques, c'est 
l'ordre le plus ancien qui sera préféré. 
Artcurial SAS ne pourra engager sa responsa- 
bilité notamment en cas d'erreur ou d'omis- 
sion d'exécution de l'ordre écrit. 


e) Dans l'hypothèse où un prix de réserve 
aurait été stipulé par le vendeur, Artcurial 
SAS se réserve le droit de porter des enchéres 
pour le compte du vendeur jusqu'à ce que le 
prix de réserve soit atteint.En revanche le 
vendeur n'est pas autorisé à porter lui-méme 
des enchéres directement ou par le biais d'un 
mandataire.Le prix de réserve ne pourra pas 
dépasser l'estimation basse figurant dans le 
catalogue ou modifié publiquement avant la 
vente. 


) Artcurial SAS dirigera la vente de façon 
discrétionnaire, en veillant à la liberté des 
enchéres et à l'égalité entre l'ensemble des 
enchérisseurs, tout en respectant les usages 
établis.Artcurial SAS se réserve de refu- 

ser toute enchére, d'organiser les enchéres 
de la façon la plus appropriée, de déplacer 
certains lots lors de la vente, de retirer 
tout lot de la vente, de réunir ou de séparer 
des lots.En cas de contestation Artcurial SAS 
se réserve de désigner l'adjudicataire, de 
poursuivre la vente ou de l'annuler, ou encore 
de remettre le lot en vente. 


g) Sous réserve de la décision de la per- 
sonne dirigeant la vente pour Artcurial SAS, 
l'adjudicataire sera la personne qui aura 
porté l'enchére la plus élevée pourvu qu'elle 
soit égale ou supérieure au prix de réserve, 
éventuellement stipulé. 

Le coup de marteau matérialisera la fin des 
enchéres et le prononcé du mot «adjugé» 

ou tout autre équivalent entraînera la forma- 
tion du contrat de vente entre le vendeur et 
le dernier enchérisseur retenu. L'adjudica- 
taire ne pourra obtenir la livraison du lot 
qu'après règlement de l'intégralité du prix. 
en cas de remise d'un chéque ordinaire, seul 
l'encaissement du chèque vaudra règlement. 
Artcurial SAS se réserve le droit de ne déli- 
vrer le lot qu'après encaissement du chèque. 
Le lot non adjugé pourra être vendu après 

la vente dans les conditions de la loi sous 
réserve que son prix soit d'au moins 1.500 
euros. 


h) Pour faciliter les calculs des acqué- 
reurs potentiels, Artcurial SAS pourra être 
conduit à utiliser à titre indicatif un sys- 
tème de conversion de devises. Néanmoins les 
enchères ne pourront être portées en devises, 
et les erreurs de conversion ne pourront enga- 
ger la responsabilité de Artcurial SAS 


3. LEXÉCUTION DE LA VENTE 


a) En sus du prix de 1'adjudication, 
l'adjudicataire (acheteur) devra acquitter 
par lot et par tranche dégressive les commissions 
et taxes suivantes: 


1) Lots en provenance de l'UE: 


* De 1 à 700 000 euros: 
26 % + TVA au taux en vigueur. 


* De 700 001 à 4 000 000 euros: 
20% + TVA au taux en vigueur. 


* Au-delà de 4 000 001 euros: 
14,5 % + TVA au taux en vigueur. 


2) Lots en provenance hors UE: 
(indiqués par un O). 
Aux commissions et taxes indiquées ci-dessus, 
il convient d'ajouter des frais d'importa- 
tion, (5,5 % du prix d'adjudication, 20 % pour 
les bijoux et montres, les automobiles, les 
vins et spiritueux et les multiples). 


3) Des frais additionnels seront facturés 
aux adjudicataires ayant enchérit en ligne 
par le biais de plateformes Internet autres 
qu'ARTCURIAL LIVE. 


4) La TVA sur commissions et frais d'impor- 
tation peuvent étre rétrocédés à l'adjudi- 
cataire sur présentation des justificatifs 
d'exportation hors UE.L'adjudicataire UE 
justifiant d'un n? de TVA Intracommunautaire 
et d'un document prouvant la livraison dans 
son état membre pourra obtenir le rembourse- 
ment de la TVA sur commissions. 


Le paiement du lot aura lieu au comptant, pour 
l'intégralité du prix, des frais et taxes, 
méme en cas de nécessité d'obtention d'une 
licence d'exportation. L'adjudicataire pourra 
s'acquitter par les moyens suivants: 

- En espéces : jusqu'à 1 000 euros frais et 
taxes compris pour les ressortissants fran- 
çais et les personnes agissant pour le compte 
d'une entreprise, 15 000 euros frais et taxe 
compris pour les ressortissants étrangers sur 
présentation de leurs papiers d'identité 

- Par chéque bancaire tiré sur une banque 
frangaise sur présentation d'une piéce 
d'identité et, pour toute personne morale, 
d'un extrait KBis daté de moins de 3 mois 

(les chéques tirés sur une banque étrangére ne 
sont pas acceptés); 

- Par virement bancaire; 

- Par carte de crédit: VISA, MASTERCARD 

ou AMEX (en cas de réglement par carte 
American Express, une commission supplé- 
mentaire de 1,85 % correspondant aux frais 
d'encaissement sera perçue). 


5) La répartition entre prix d'adjudication 
et commissions peut-être modifiée par conven- 
tion particulière entre le vendeur et Artcu- 
rial sans conséquence pour l'adjudicataire. 


b) Artcurial SAS sera autorisé à repro- 
duire sur le procès-verbal de vente et sur le 
bordereau d'adjudication les renseignements 
qu'aura fournis 1'adjudicataire avant la 
vente. Toute fausse indication engagera la 
responsabilité de 1'adjudicataire. 

Dans l'hypothèse où l'adjudicataire ne se 
sera pas fait enregistrer avant la vente, il 
devra communiquer les renseignements néces- 
saires dès 1'adjudication du lot prononcée. 
Toute personne s'étant fait enregistrer 
auprés de Artcurial SAS dispose d'un droit 
d'accès et de rectification aux données 
nominatives fournies á Artcurial SAS dans les 
conditions de la Loi du 6 juillet 1978. 


c) Il appartiendra à l'adjudicataire de 
faire assurer le lot des 1'adjudication. Il 
ne pourra recourir contre Artcurial SAS, 
dans l'hypothèse où par suite du vol, de la 
perte ou de la dégradation de son lot, après 
l'adjudication, l'indemnisation qu'il recevra 
de l'assureur de Artcurial SAS serait avérée 
insuffisante. 


d) Le lot ne sera délivré à l'acquéreur 
qu'après paiement intégral du prix, des frais 
et des taxes. En cas de règlement par chèque, 
le lot ne sera délivré qu'après encaissement 
définitif du chèque, soit 8 jours ouvrables à 
compter du dépôt du chèque. À compter du lundi 
suivant le 90° jour après la vente, le lot 
acheté réglé ou non réglé restant dans l'en- 
trepôt, fera l'objet d'une facturation de 50€ 
HT par semaine et par lot, toute semaine com- 
mencée étant due dans son intégralité au titre 
des frais d'entreposage et d'assurance.À 
défaut de paiement par 1'adjudicataire, après 
mise en demeure restée infructueuse, le bien 
est remis en vente à la demande du vendeur sur 
folle enchère de l'adjudicataire défaillant; 
si le vendeur ne formule pas cette demande 
dans un délai de trois mois à compter de 
l'adjudication, la vente est résolue de plein 
droit, sans préjudice de dommages intérêts 
dus par 1'adjudicataire défaillant. 

En outre, Artcurial SAS se réserve de réclamer 
à l'adjudicataire défaillant, à son choix: 

- Des intérêts au taux légal majoré de cinq 
points, 

- Le remboursement des coûts supplémentaires 
engendrés par sa défaillance, 

- Le paiement de la différence entre le prix 
d'adjudication initial et le prix d'adjudi- 
cation sur folle enchère s'il est inférieur 
ainsi que les coûts générés par les nouvelles 
enchères. 


Artcurial SAS se réserve également de procé- 
der à toute compensation avec des sommes dues 
à l'adjudicataire défaillant. Artcurial SAS 
se réserve d'exclure de ses ventes futures, 
tout adjudicataire qui aura été défaillant ou 
qui n'aura pas respecté les présentes condi- 
tions générales d'achat. 


e) Sous réserve de dispositions spéci- 
fiques à la présente vente, les achats qui 
n'auront pas été retirés dans les sept jours 
de la vente (samedi, dimanche et jours fériés 
compris), pourront être transportés dans un 
lieu de conservation aux frais de 1'adjudi- 
cataire défaillant qui devra régler le coût 
correspondant pour pouvoir retirer le lot, en 
sus du prix, des frais et des taxes. 


f) L'acquéreur pourra se faire délivrer à 
sa demande un certificat de vente qui lui sera 
facturé la somme de 60 euros TTC. 


4, LES INCIDENTS DE LA VENTE 


En cas de contestation Artcurial SAS se 
réserve de désigner l'adjudicataire, de pour- 
suivre la vente ou de 1'annuler, ou encore de 
remettre le lot en vente. 


a) Dans l'hypothèse où deux personnes 
auront porté des enchères identiques par la 
voix, le geste, ou par téléphone et réclament 
en même temps le bénéfice de l'adjudication 
aprés le coup de marteau, le bien sera immé- 
diatement remis en vente au prix proposé par 
es derniers enchérisseurs, et tout le public 
présent pourra porter de nouvelles enchéres. 


b) Pour faciliter la présentation des biens 
ors de ventes, Artcurial SAS pourra utiliser 
des moyens vidéos. en cas d'erreur de mani- 
pulation pouvant conduire pendant la vente 
à présenter un bien différent de celui sur 
equel les enchéres sont portées, Artcurial 
SAS ne pourra engager sa responsabilité, et 
sera seul juge de la nécessité de recommencer 
es enchéres. 


5. PRÉEMPTION DE L'ÉTAT 
FRANCAIS 


L'état français dispose d'un droit de pré- 
emption des œuvres vendues conformément aux 
textes en vigueur. 

L'exercice de ce droit intervient immédiate- 
ment aprés le coup de marteau, le représentant 
de l'état manifestant alors la volonté de ce 
dernier de se substituer au dernier enchéris- 
seur, et devant confirmer la préemption dans 
les 15 jours. 

Artcurial SAS ne pourra étre tenu pour res- 
ponsable des conditions de la préemption par 
l'état frangais. 


6. PROPRIÉTÉ INTELLECTUELLE 
— REPRODUCTION DES 
ŒUVRES 


Artcurial SAS est propriétaire du droit de 
reproduction de son catalogue. Toute repro- 
duction de celui-ci est interdite et consti- 
tue une contrefaçon à son préjudice. 

En outre Artcurial SAS dispose d'une déroga- 
tion lui permettant de reproduire dans son 
catalogue les œuvres mises en vente, alors 
même que le droit de reproduction ne serait 
pas tombé dans le domaine public. 

Toute reproduction du catalogue de Artcurial 
SAS peut donc constituer une reproduction 
illicite d'une œuvre exposant son auteur à des 
poursuites en contrefaçon par le titulaire 
des droits sur l'œuvre. La vente d'une œuvre 
n'emporte pas au profit de son propriétaire 
le droit de reproduction et de présentation 
de l'œuvre. 


7. BIENS SOUMIS À UNE  . 
LÉGISLATION PARTICULIÈRE 


La réglementation internationale du 3 mars 
1973, dite Convention de Washington a pour 
effet la protection de specimens et d'espèces 
dits menacés d'extinction. 

Les termes de son application diffèrent d'un 
pays à l'autre. Il appartient à tout acheteur 
de vérifier, avant d'enchérir, la législation 
appliquée dans son pays à ce sujet. 

Tout lot contenant un élément en ivoire, en 
palissandre..quelle que soit sa date d'exécu- 
tion ou son certificat d'origine, ne pourra 
être importé aux Etats-Unis, au regard de la 
législation qui y est appliquée. Il est indi- 
qué par un (A). 


8. RETRAIT DES LOTS 


L'acquéreur sera lui-méme chargé de faire 
assurer ses acquisitions, et Artcurial SAS 
décline toute responsabilité quant aux dom- 
mages que l'objet pourrait encourir, et ceci 
dés l'adjudication prononcée. Toutes les 
formalités et transports restent à la charge 
exclusive de l'acquéreur. 


9. INDÉPENDANCE DES 
DISPOSITIONS 


Les dispositions des présentes conditions 
générales d'achat sont indépendantes les unes 
des autres. La nullité de quelque disposition 
ne saurait entraíner l'inapplicabilité des 
autres. 


10. COMPÉTENCES LÉGISLATIVE 
ET JURIDICTIONNELLE 


Conformément à la loi, il est précisé que 
toutes les actions en responsabilité civile 
engagées à l'occasion des prisées et des 
ventes volontaires et judiciaires de meuble 
aux enchéres publiques se prescrivent par 
cinq ans à compter de l'adjudication ou de 
la prisée.La loi française seule régit les 
présentes conditions générales d'achat. 
Toute contestation relative à leur existence, 
leur validité, leur opposabilité à tout 
enchérisseur et acquéreur, et à leur exécu- 
tion sera tranchée par le tribunal judiciaire 
compétent du ressort de Paris (France). 

Le Conseil des Ventes Volontaires, 19 avenue 
de l'Opéra - 75001 Paris peut recevoir des 
réclamations en ligne (www.conseildesventes.fr, 
rubrique « Réclamations en ligne »). 


PROTECTION DES BIENS 
CULTURELS 


Artcurial SAS participe à la protection des 
biens culturels et met tout en œuvre, dans 

la mesure de ses moyens, pour s'assurer de 

la provenance des lots mis en vente dans ce 
catalogue. 


Banque partenaire: 
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ARTCURIAL 


Artcurial SAS is an operator of voluntary 
auction sales regulated by the law articles 
L321-4 and following of the Code de Commerce. 
In such capacity Artcurial SAS acts as the 
agent of the seller who contracts with the 
buyer. The relationships between Artcurial 
SAS and the buyer are subject to the present 
general conditions of purchase which can be 
modified by saleroom notices or oral indica- 
tions before the sale, which will be recorded 
in the official sale record. 


J. GOODS FOR AUCTION 


a) The prospective buyers are invited 
to examine any goods in which they may be 
interested, before the auction takes place, 
and notably during the exhibitions. 
Artcurial SAS is at disposal of the prospec- 
tive buyers to provide them with reports 
about the conditions of lots. 


b) Description of the lots resulting from 
the catalogue, the reports, the labels and 
the verbal statements or announcements are 
only the expression by Artcurial SAS of their 
perception of the lot, but cannot constitute 
the proof of a fact. 


c) The statements by made Artcurial SAS 
about any restoration, mishap or harm arisen 
concerning the lot are only made to facili- 
tate the inspection thereof by the prospec- 
tive buyer and remain subject to his own or 
to his expert's appreciation. Ihe absence of 
statements Artcurial SAS by relating to a res- 
toration, mishap or harm, whether made in the 
catalogue, condition reports, on labels or 
orally, does not imply that the item is exempt 
from any current, past or repaired defect. 
Inversely, the indication of any defect what- 
soever does not imply the absence of any other 
defects. 


d) Estimates are provided for guidance only 
and cannot be considered as implying 
the certainty that the item will be sold for 
the estimated price or even within the bracket 
of estimates. 
Estimates cannot constitute any warranty 
assurance whatsoever. 
The estimations can be provided in several 
currencies; the conversions may, in this case 
or, be rounded off differently than the legal 
rounding 


e) Second-hand goods (anything that is not 
new) do not benefit from the legal guarantee 
of conformity in accordance with article 
L 217-2 of the Consumer Code. 


2. THE SALE 


a) In order to assure the proper organi- 
sation of the sales, prospective buyers are 
invited to make themselves known to Artcurial 
SAS before the sale, so as to have their per- 
sonal identity data recorded. 

Artcurial SAS reserves the right to ask any 
prospective buyer to justify his identity as 
well as his bank references and to request a 
deposit. 

Artcurial SAS reserves the right to refuse 
admission to the auction sales premises to any 
prospective buyer for legitimate reasons. 

A bid is accepted on the basis of the informa- 
tion provided by the bidder prior to the sale. 
Consequently, the name of the winning bidder 
cannot be changed after the sale. 


b) Any person who is a bidder undertakes 
to pay personally and immediately the hammer 
price increased by the costs to be born by the 
buyer and any and all taxes or fees/expenses 
which could be due. Any bidder is deemed 


CONDITIONS OF PURCHASE 
IN VOLUNTARY AUCTION SALES 


acting on his own behalf except when prior 
notification, accepted by Artcurial SAS, is 
given that he acts as an agent on behalf of a 
third party. 

c) The usual way to bid consists in atten- 
ding the sale on the premises. However, Artcu- 
rial SAS may graciously accept to receive some 
bids by telephone from a prospective buyer who 
has expressed such a request before the sale. 
Artcurial SAS will bear no liability / 
responsibility whatsoever, notably if the 
telephone contact is not made, or if it is 
made too late, or in case of mistakes or 
omissions relating to the reception of the 
telephone. For variety of purposes, Artcu- 
rial SAS reserves its right to record all the 
telephone communications during the auction. 
Such records shall be kept until the complete 
payment of the auction price, except claims. 


d) Artcurial SAS may accept to execute 
orders to bid which will have been submitted 
before the sale and by Artcurial SAS which 
have been deemed acceptable. Artcurial SAS is 
entitled to request a deposit which will be 
refunded within 48hours after the sale if the 
lot id not sold to this buyer. 

Should Artcurial SAS receive several instruc- 
tions to bid for the same amounts, it is the 
instruction to bid first received which will 
be given preference. 

Artcurial SAS will bear no liability/res- 
ponsibility in case of mistakes or omission of 
performance of the written order. 


e) In the event where a reserve price has 
been stipulated by the seller, Artcurial SAS 
reserves the right to bid on behalf of the 
seller until the reserve price is reached. 

The seller will not be admitted to bid himself 
directly or through an agent. The reserve 
price may not be higher than the low estimate 
for the lot printed in or publicly modified 
before the sale. 


f) Artcurial SAS will conduct auction sales 
at their discretion, ensuring freedom auction 
and equality among all bidders, in accordance 
with established practices. 

Artcurial SAS reserves the right to refuse any 
bid, to organise the bidding in such manner as 
may be the most appropriate, to move some lots 
in the course of the sale, to withdraw any lot 
in the course of the sale, to combine or to 
divide some lots in the course of the sale. 

In case of challenge or dispute, Artcurial SAS 
reserves the right to designate the success- 
ful bidder, to continue the bidding or to can- 
cel it, or to put the lot back up for bidding. 


g) Subject to the decision of the person 
conducting the bidding for Artcurial SAS, 
the successful bidder will be the bidder 
would will have made the highest bid provided 
the final bid is equal to or higher than the 
reserve price if such a reserve price has been 
stipulated. 
The hammer stroke will mark the acceptance 
of the highest bid and the pronouncing of the 
word “adjugé” or any equivalent will amount 
to the conclusion of the purchase contract 
between the seller and the last bidder taken 
in consideration. 
No lot will be delivered to the buyer until 
full payment has been made.In case of payment 
by an ordinary draft/check, payment will be 
deemed made only when the check will have been 
cashed. 
The lot not auctioned may be sold after the 
sale in accordance with the law, provided that 
its price is at least 1,500 euros. 


h) So as to facilitate the price calcu- 
lation for prospective buyers, a currency 
converter may be operated by Artcurial SAS as 
guidance. Nevertheless, the bidding cannot 
be made in foreign currency and Artcurial SAS 
will not be liable for errors of conversion. 


3. THE PERFORMANCE OF 
THE SALE 


a) In addition of the lot's hammer price, 
the buyer must pay the different stages of 
following costs and fees/taxes: 


1) Lots from the EU: 
* From 1 to 700,000 euros: 26 % + current VAT. 


« From 700,001 to 4,000,000 euros: 
20 % + current VAT. 


Over 4,000,001 euros: 14,5 % + current VAT. 


2) Lots from outside the EU: (identified 
by an O).In addition to the commissions and 
taxes indicated above, an additional import 
fees will be charged (5,5% of the hammer 
price, 20% for jewelry and watches, motor- 
cars, wines and spirits and multiples). 


3) Additional fees will be charged to 
bidders who bid online via Internet platforms 
other than ARTCURIAL LIVE. 


4) VAT on commissions and import fees can 
be retroceded to the purchaser on presenta- 
tion of written proof of exportation outside 
the EU. 

An EU purchaser who will submit his intra- 
community VAT number and a proof of shipment 
of his purchase to his EU country home address 
will be refunded of VAT on buyer's premium. 
The payment of the lot will be made cash, for 
the whole of the price, costs and taxes, even 
when an export licence is required. 

The purchaser will be authorized to pay by the 
following means: 

- In cash: up to 1 000 euros, costs and taxes 
included, for French citizens and people 
acting on behalf of a company, up to 15 000 
euros, costs and taxes included, for foreign 
citizens on presentation of their identity 
papers; 

- By cheque drawn on a French bank on presen- 
tation of identity papers and for any company, 
a KBis dated less than 3 months (cheques drawn 
on a foreign bank are not accepted); 

- By bank transfer; 

- By credit card: VISA, MASTERCARD or AMEX (in 
case of payment by AMEX, a 1,85% additional 
commission corresponding to cashing costs 
will be collected). 


5)The distribution between the lot's hammer 
price and cost and fees can be modified by 
particular agreement between the seller and 
Artcurial SAS without consequence for the 
buyer. 


b) Artcurial SAS will be authorized to 
reproduce in the official sale record and on 
the bid summary the information that the buyer 
will have provided before the sale. The buyer 
will be responsible for any false information 
given. Should the buyer have neglected to give 
his personal information before the sale, he 
will have to give the necessary information as 
soon as the sale of the lot has taken place. 
Any person having been recorded by Artcurial 
SAS has a right of access and of rectification 
to the nominative data provided to Artcurial 
SAS pursuant to the provisions of Law of the 
6 July 1978. 


c) The lot must to be insured by the buyer 
immediately after the purchase. The buyer 
will have no recourse against Artcurial SAS, 
in the event where, due to a theft, a loss or 
a deterioration of his lot after the purchase, 
the compensation he will receive from the 
insurer of Artcurial SAS would prove insuffi- 
cient. 


d) The lot will be delivered to the buyer only 
after the entire payment of the price, costs 
and taxes. If payment is made by cheque, the 
lot will be delivered after cashing, eight 
working days after the cheque deposit. If the 
buyer has not settled his invoice yet or has 
not collected his purchase, a fee of 50€+VAT 
per lot, per week (each week is due in full) 
covering the costs of insurance and storage 
will be charged to the buyer, starting on the 
first Monday following the 90* day after the 
sale. Should the buyer fail to pay the amount 
due, and after notice to pay has been given by 
Artcurial SAS to the buyer without success, 
at the seller's request, the lot is re-offered 
for sale, under the French procedure known as 
“procédure de folle enchère". If the seller 
does not make this request within three months 
from the date of the sale, the sale will be 
automatically cancelled, without prejudice to 
any damages owed by the defaulting buyer. 

In addition, Artcurial SAS reserves the right 
to claim against the defaulting buyer, at 
their option: 

- interest at the legal rate increased by five 
points, 

- the reimbursement of additional costs gene- 
rated by the buyer's default, 

- the payment of the difference between the 
initial hammer price and the price of sale 
after "procédure de folle enchére" if it is 
inferior as well as the costs generated by the 
new auction. 

Artcurial SAS also reserves the right to 

set off any amount Artcurial SAS may owe the 
defaulting buyer with the amounts to be paid 
by the defaulting buyer. 

Artcurial SAS reserves the right to exclude 
from any future auction, any bidder who has 
been a defaulting buyer or who has not fulfil- 
led these general conditions of purchase. 


e) With reservation regarding the specific 
provisions of this sale, for items purchased 
which are not collected within seven days from 
after the sale (Saturdays, Sundays and public 
holidays included), Artcurial SAS will be 
authorized to move them into a storage place 
at the defaulting buyer's expense, and to 
release them to same after payment of corres- 
ponding costs, in addition to the price, costs 
and taxes. 


f) The buyer can obtain upon request a cer- 
tificate of sale which will be invoiced € 60. 


4. THE INCIDENTS OF THE SALE 


In case of dispute, Artcurial SAS reserves 
the right to designate the successful bidder, 
to continue the sale or to cancel it or to put 
the lot up for sale. 


a) In case two bidders have bidden vocally, 
by mean of gesture or by telephone for the 
same amount and both claim title to the lot, 
after the bidding the lot, will immediately 
be offered again for sale at the previous last 
bid, and all those attending will be entitled 
to bid again. 


b) So as to facilitate the presentation of 
the items during the sales, Artcurial SAS will 
be able to use video technology. 

Should any error occur in operation of such, 
which may lead to show an item during the 
bidding which is not the one on which the bids 
have been made, Artcurial SAS shall bear no 
liability/responsibility whatsoever, and will 
have sole discretion to decide whether or not 
the bidding will take place again. 


5. PRE-EMPTION OF THE 
FRENCH STATE 


The French state in entitled to use a right 
of pre-emption on works of art, pursuant to 
the rules of law in force. 

The use of this right comes immediately after 
the hammer stroke, the representative of the 
French state expressing then the intention of 
the State to substitute for the last bidder, 
provided he confirms the pre-emption decision 
within fifteen days. 

Artcurial SAS will not bear any liability/ 
responsibility for the conditions of 

the pre-emption by the French State. 


6. INTELLECTUAL PROPERTY 
RIGHT - COPYRIGHT 


The copyright in any and all parts of the 
catalogue is the property of Artcurial SAS. 
Any reproduction thereof is forbidden and 
will be considered as counterfeiting to their 
detriment. 

Furthermore, Artcurial SAS benefits from a 
legal exception allowing them to reproduce 
the lots for auction sale in their catalogue, 
even though the copyright protection on an 
item has not lapsed. 

Any reproduction of Artcurial SAS catalogue 
may therefore constitute an illegal reproduc- 
tion of a work which may lead its perpetrator 
to be prosecuted for counterfeiting by the 
holder of copyright on the work.The sale of 
a work of art does not transfer to its buyer 
any reproduction or representation rights 
thereof. 


7. ITEMS FALLING WITHIN THE 
SCOPE OF SPECIFIC RULES 


The International regulation dated March 
3rd 1973, protects endangered species and 
specimen. Each country has its own lawmaking 
about it. Any potential buyer must check 
before bidding, if he is entitled to import 
this lot within his country of residence. 
Any lot which includes one element in ivory, 
rosewood..cannot be imported in the United 
States as its legislation bans its trade 
whatever its dating may be. It is indicated 
by a (A). 


8. REMOVAL OF PURCHASES 


The buyer has to insure its purchase, and 
Artcurial SAS assumes no liability for any 
damage items which may occur after the sale. 
All transportation arrangements are the sole 
responsibility of the buyer. 


9. SEVERABILITY 


The clauses of these general conditions 
of purchase are independant from each other. 
Should a clause whatsoever be found null 
and void, the others shall remain valid 
and applicable. 


10. LAW AND JURISDICTION 


In accordance with the law, it is added 
that all actions in public liability ins- 
tituted on the occasion of valuation and of 
voluntary and court-ordered auction sales 
are barred at the end of five years from the 
hammer price or valuation. 

These Conditions of purchase are governed 
by French law exclusively. Any dispute rela- 
ting to their existence, their validity and 
their binding effect on any bidder or buyer 
shall be submitted to the exclusive juris- 
diction of the Courts of France. The Conseil 
des Ventes Volontaires, 19 avenue de l'Opéra 
- 75001 Paris can receive online claims 
(www.conseildesventes.fr, section "Online 
claims"). 


PROTECTION OF CULTURAL 
PROPERTY 


Artcurial SAS applies a policy to prevent the 
sale of looted or stolen cultural property. 
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ARTS 
CLASSIQUES 


Archéologie € Arts d'Orient 
Spécialiste: 

Lamia Içame, 20 75 
Administratrice sénior: 
Solène Carré 

Expert Art de l'Islam: 


ARTS DES XX° 
& XXI SIECLES 


Art Contemporain Africain 
Spécialiste junior: 
Margot Denis-Lutard, 16 44 


Art-Déco / Design 


Directrice: r i 

Sabrina Dolla, 16 40 Romain Pingannaud 
Spécialiste: rar 
Justine Posalski, 20 80 Art d'Asie 
Spécialiste junior: Expert: 


20 37 Qinghua Yin 
Administratrice junior: 


Shenying Chen, 20 32 


Edouard Liron, 
Catalogueur: 
Eliette Robinot, 16 24 
Administratrice senior: 
Pétronille Esclattier, 20 42 
Consultants: 


Livres & Manuscrits 


; E : Directeur: 
Design Italien: Justine Despretz Erédéric Harnisch, 16 49 
Design Scandinave: Aldric Speer Administratrice: 


Design:Thibault Lannuzel Émeline Duprat, 16 58 


Bandes Dessinées 
Expert: Éric Leroy 
Spécialiste: 

Saveria de Valence, 20 11 
Administrateur junior: 
Quentin Follut, 20 19 


Maîtres anciens 

& du XIX° siècle: 

Tableaux, dessins, 
sculptures, cadres anciens 
et de collection 


Directeur: 
Estampes & Multiples a ds 20 26 
Directrice: Karine Castagna Bianche launsms 
Administrateur - catalogueur: Spécialiste: 


Florent Sinnah, 16 54 
Administrateur junior: 
Quentin Follut, 20 19 
Expert: Isabelle Milsztein 


atthias Ambroselli 
Administratrice sénior: 
argaux Amiot, 20 07 
Administratrice: 

Léa Pailler, 20 07 
Impressionniste & Moderne 


Directeur: Bruno Jaubert Mobilier & Objets d'Art 


Spécialiste junior: Directeur: 
Florent Wanecq Filippo Passadore 
Catalogueurs Administratrice: 


Recherche et certificat: 
Jessica Cavalero, 

Louise Eber 

Administratrice - catalogueur: 
Élodie Landais, 20 84 


Charlotte Norton, 20 68 
Expert céramiques: 
Cyrille Froissart 
Experts orfèvrerie: 
S.A.S. Déchaut-Stetten 
& associés, 


Photographie arie de Noblet 

Catalogueur: 

Sara Bekhedda, 20 25 Orientalisme 
Directeur: 


Post-War & Contemporain 
Directeur: Hugues Sébilleau 
Spécialiste: Sophie Cariguel 
Catalogueurs 

Recherche et certificat: 
Jessica Cavalero 

Louise Eber 


Olivier Berman, 20 67 
Spécialiste junior: 
Florence Conan, 16 15 


Souvenirs Historiques 
& Armes Anciennes / 
Numismatique / Philatélie / 


Catalogueur: Objets de curiosités & 
Sara Bekhedda Histoire naturelle 
Administratrice: Expert armes: Gaëtan Brunel 


Beatrice Fantuzzi, 20 34 Expert numismatique: 


Cabinet Bourgey 
Administratrice: 
Juliette Leroy-Prost, 17 10 


Urban Art 

Directeur: Arnaud Oliveux 
Administrateur - catalogueur: 
Florent Sinnah, 16 54 
Administrateur junior: 
Quentin Follut, 20 19 


Expositions culturelles 
& ventes privées 

Chef de projet 

Vanessa Favre, 16 13 
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ARTCURIAL 
MOTORCARS 


Automobiles de Collection 
Directeur général: 
Matthieu Lamoure 
Directeur adjoint: 

Pierre Novikoff 
Spécialistes: 

Antoine Mahé, 20 62 

Xavier Denis 

Responsable des relations 
clients Motorcars: 
Anne-Claire Mandine, 20 73 
Administratrice sénior: 
Sandra Fournet 

+33 (0) 1 58 56 38 14 
Administrateur: 

Alexandre Corre, 20 56 
Consultant: 

Frédéric Stoesser 
motorcars@artcurial.com 


Automobilia 

Aéronautique, Marine 
Directeur: Matthieu Lamoure 
Responsable: 

Sophie Peyrache, 20 41 


LUXE & ART DE VIVRE 


Horlogerie de Collection 
Directrice: 

Marie Sanna-Legrand 
Expert: Geoffroy Ader 
Consultant: 

Gregory Blumenfeld 
Administratrice: 

Céleste Clark, 16 51 


Joaillerie 

Directrice: Valérie Goyer 
Spécialiste junior: 
Antoinette Rousseau 
Catalogueur : 

Pauline Hodée 
Administratrice senior: 
Louise Guignard-Harvey, 20 52 


Mode & Accessoires de luxe 
Catalogueur: 

Victoire Debreil 
Administratrice: 

Emilie Martin, 

+33 1 58 56 38 12 


Stylomania 


Administratrice: 
Juliette Leroy-Prost, 17 10 


Vins fins & Spiritueux 
Expert: 

Laurie Matheson 
Spécialiste: 

Marie Calzada, 20 24 
Administratrice sénior: 
Soléne Carré 
Consultant: Luc Dabadie 
vins@artcurial.com 


INVENTAIRES 
& COLLECTIONS 


Directeur: Stéphane Aubert 
Chargés d'inventaires: 
Maxence Miglioretti, 20 02 
Elisa Borsik 


Administrateur: 
Thomas Loiseaux, 16 55 
Consultante: Catherine Heim 


Directrice des partenariats: 
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Stéphane Aubert 
Elisa Borsik 

Francis Briest 
Matthieu Fournier 
Juliette Leroy-Prost 
Anne-Claire Mandine 
Maxence Miglioretti 
Arnaud Oliveux 

Hervé Poulain 
Florent Wanecq 


FRANCE 


Région Aquitaine 
Directrice: Julie Valade 
jvalade@artcurial.com 


Bordeaux 

Marie Janoueix 

+33 (0)6 07 77 59 49 
mjanoueix@artcurial.com 


Cannes - Alpes-Maritimes 
Représentante: Eléonore Dauzet 
edauzet@artcurial.com 

+33 (0)6 65 26 03 39 
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Genevieve Salasc de Cambiaire 
+33 (0)6 09 78 31 45 
gsalasc@artcurial.com 
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Frédéric Gasser 
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fgasser@artcurial.com 


Artcurial Toulouse 
Jean-Louis Vedovato 
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Jean-Louis Vedovato 
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Tous les emails des collaborateurs d'Artcurial s'écrivent comme suit: 
initiale(s) du prénom et nom @artcurial.com, par exemple: 


Anne-Laure Guérin: alguerin@artcurial.com 


Les numéros de téléphone des collaborateurs d'Artcurial se composent comme suit: 


+33 1 42 99 xx xx. Dans le cas contraire, 


les numéros sont mentionnés en entier. 


INTERNATIONAL 
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Directrice: Miriam Krohne 
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80539 Munich 
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Office Manager & Fine Art Business 
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5, avenue Franklin Roosevelt 

1050 Bruxelles 

+32 2 644 98 44 
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Consultante: Jiayi Li 
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Directrice: Emilie Volka 
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Artcurial Maroc 

Directeur: Olivier Berman 
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Administratrices junior: 

Lamyae Belghiti 
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Artcurial Monaco 

Directrice: Olga de Marzio 
Responsable des opérations et de 
l'administration: Manon Dufour 
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98000 Monaco 
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98000 Monaco 
contact@john-taylor.com 
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ARQANA 

Artcurial Deauville 
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14800 Deauville 

+33 (0)2 31 81 81 00 
info@arqana.com 
www.argana.com 


ADMINISTRATION ET GESTION 
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administration et finances: 
Josephine Dubois 

Assistante: Emmanuelle Roncola 


Responsable service juridique clients: 
Leonor Augier 


Service client 
Marieke Baujard, 20 71 ou 17 00 


Comptabilite des ventes 

Responsable: Nathalie Higueret 

Comptable des ventes confirme: Audrey Couturier 
Comptables: Jessica Sellahannadi 
Anne-Claire Drauge 

Laura Goujon 

Chloé Katherine 

20 71 ou 17 00 


Comptabilite generale 

Responsable: Sandra Margueritat Lefevre 
Comptables: 

Armeli Itoua 

Aicha Manet 

Santiago Saucheli 

Aide comptable: Romane Herson 


Responsable administrative 
des ressources humaines: 
Isabelle Chénais, 20 27 


Service photographique des catalogues 
Fanny Adler, Stephanie Toussaint 


Logistique et gestion des stocks 
Directeur: Eric Pourchot 
Responsables de stock: Lionel Lavergne 
Joël Laviolette 

Vincent Mauriol 

Lal Sellahanadi 

Adjoint: Clovis Cano 
Coordinatrice logistique: 
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Magasiniers: 
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oé Besson 

Adrien da Costa 


Transport et douane 

Responsable: Marine Viet, 16 57 

Adjointe: Marine Renault, 17 O1 

Assistante spécialisée: Isabelle Bacqueyrisses 
shipping@artcurial.com 


Services généraux 
Responsable: Denis Le Rue 


Bureau d'accueil 

Responsable accueil, Clerc Live et PV: Denis Le Rue 
Mizlie Bellevue 

Laura Desjambes 


Ordres d'achat, enchères par téléphone 
Directrice: Kristina Vrzests, 20 51 
Adjointe de la Directrice: Marie Auvard 
Administratrice: Maélle Touminet 
Administratrices junior: 

Pauline Senlecq, Clémentine Deroo 
bids@artcurial.com 


Marketing 

Directrice: Lorraine Calemard, 20 87 

Chefs de projet: Claire Corneloup, 16 52 
Samantha Demay, +33 1 42 25 64 38 
Assistantes: Daria Prokofyeva, Daphné Perret 
Responsable Studio Graphique: Aline Meier, 20 88 
Graphiste: Rose de La Chapelle, 20 10 

Graphiste junior: Camille Janiec, 64 73 
Responsable CRM: Alexandra Cosson 

Chargée CRM: Géraldine de Mortemart, 20 43 
Assistante CRM : Lucille Castagne 


Relations Extérieures 

Directrice: Anne-Laure Guérin, 20 86 
Attachée de presse: Deborah Bensaid, 20 76 
Community Manager: Romane Dede, 20 82 


Régisseur: Mehdi Bouchekout 
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ORDRE DE TRANSPORT 
SHIPPING INSTRUCTIONS 


Vous venez d'acquérir un lot et vous souhaitez quArtcurial organise 
son transport. Nous vous prions de bien vouloir remplir ce formulaire 
et le retourner par mail à : shipping@artcurial.com 

Enlèvement & Transport 


© Je ne viendrai pas enlever mes achats et je donne 
procuration à M. / Mme. / La Société 


You have acquired a lot and you request Artcurials help in order to ship it. 
Your request has to be emailed to : shipping@artcurial.com 


Shipping Instructions 


O My purchase will be collected on my behalf by: 
Mr/Mrs/ the Company 


pour 1'enlévement de mes lots et celui-ci se présentera 

avec la procuration signée, sa pièce d'identité 

et un bon d'enlèvement pour les transporteurs. 

O Merci de bien vouloir me communiquer un devis de transport: 


Date Vente Artcurial: 


Facture n°: 


Nom de l'acheteur: 


E-mail: 


Nom du destinataire et adresse de livraison (si différents de 
l'adresse de facturation): 


I order to collect my property, she/he will present 

a power of attorney, hers/his ID and a connection note 
(the latter applies to shipping companies only) 

O I wish to receive a shipping quote: 


Sale date: 


Invoice n?: 


Buyer's Name: 


E-mail: 


Recipient name and Delivery address (if different from 
the address on the invoice: 


Étage: Digicode : 


N? de téléphone: 


Code Postal: Ville: 


Pays: 


Email: 


Envoi par messagerie Fedex 
(sous réserve que ce type d'envoi soit compatible avec votre achat)* 


O Oui O Non 


*Merci de bien vouloir noter que pour des raisons de sécurité, 
les cadre et verre ne peuvent pas étre envoyés par messagerie et 
seront enlevés 

Instructions Spéciales 

O Je demande le déballage et l'enlèvement des déchets 


Q Autres : 


Conditions générales d'achats et assurance 


L'acquéreur est chargé de faire assurer lui-méme ses acquisitions, 
Artcurial SAS décline toute responsabilité quant aux dommages 
que l'objet pourrait encourir, et ceci dés l'adjudication 
prononcée. Toutes les formalités et transports restent à la 
charge exclusive de l'acquéreur. 


© J'ai pris connaissance des Conditions Générales d'Achat 
O Merci d'inclure une assurance transport dans mon devis. 


STOCKAGE ET ENLEVEMENT DES LOTS 


Les lots de petite taille (livres, sculptures figurines, vases, 

tableaux) jusqu'à 1 mètre peuvent être remis aprés la vente à l'Hôtel 
Marcel Dassault sans rendez-vous. Les lots volumineux sont transportés 
dans nos entrepôts où ils peuvent être récupérés 72 heures après la 
vente. Le retrait s'effectue sur rendez-vous auprès de stocks@artcurial.com 
uniquement. Une confirmation vous est adressée par retour de mail avec 
les coordonnées du lieu d'entreposage et le créneau horaire retenu. 


Stockage gracieux les 90 jours suivant la date de vente. Passé ce délai, 
des frais de stockage de 50 € HT à 150 € HT par lot et par semaine seront 
facturés par Artcurial, toute semaine commencée est due en entier. Le 

prix varie en fonction de la taille de chaque lot. À ces frais se rajou- 


teront les frais de transport vers un entrepôt situé en France. 


STORAGE & COLLECTION OF PURCHASES 


Small items (books, sculptures, figurines, vases, paintings) up to 1 metre 
can be collected after the sale at the Hôtel Marcel Dassault without an 
appointment. Large lots will be sent to our warehouses, where they can 

be collected 72 hours after the sale. Purchased lots may be collected by 
appointment only at stocks@artcurial.com. You will receive confirmation 
by return with details of the storage location and the time slot selected. 


The storage is free of charge over a period of 3 months after the sale. 
Once the period is over, Artcurial will charge a storage fee of 50 € to 
150 € + VAT per lot, per week, plus shipping fees to a warehouse in France. 


Floor: Digicode : 
Recipient phone No: 

ZIP: City: 
Country: 


Recipient Email: 


Integrated air shipment - Fedex 
(If this type of shipment applies to your purchase)* 
O Oui O Non 


* Kindly note that for security reason frame and glass are removed 


Liability and insurance 
The Buyer has to insure its purchase, and Artcurial SAS assumes 
no liability for any damage which may occur after the sale. 


O I insure my purchase myself 
© I want my purchase to be insured by the shipping company 


Moyens de paiement / Means of payment 


Aucun retrait ni transport de lot ne pourra intervenir sans le paiement 
intégral de la facture d'achat et de tous les frais afférents / 

No shipment can take place without the settlement of Artcurial's 
invoice beforehand 


O Carte bleue / Credit card 
O Visa 

O Euro / Master cards 

© American Express 


Nom / Cardholder Last Name: 


Numéro / Card Number (16 digits): ____ / / / 
Date d'expiration / Expiration date: __ /_ 
CVV/CVC N° (reverse of card): |. 


J'autorise Artcurial à prélever la somme de : 
I authorize Artcurial to charge the sum of: 


Nom / Name of card holder: 
Date: 


Signature (obligatoire) / Signature of card holder (mandatory): 


Date: 
Signature: 


ORDRE D'ACHAT 
ABSENTEE BID FORM 


Art Moderne & Contemporain, Vente du soir 

Ventes n°4425 et n°4443 

Mardi 4 juin 2024 - 19h E 

Paris — 7, rond-point des Champs-Elysées Marcel Dassault 


O Ordre d'achat / Absentee bid 
O Ligne téléphonique / Telephone 


(Pour tout lot dont l'estimation est supérieure à 500 euros 
For lots estimated from € 500 onwards) 


Téléphone pendant la vente / Phone at the time of the sale: 


Nom / Name 


Prénom / First name 


Société / Compagny 
Adresse / Address 


Téléphone / Phone 
Fax 


Email 


Merci de bien vouloir joindre a ce formulaire une copie 

de votre pièce d'identité (passeport ou carte nationale 
d'identité), si vous enchérissez pour le compte d'une société, 
merci de joindre un extrait KBIS de moins de 3 mois. 

Could you please provide a copy of your id or passport? 

If you bid on behalf of a company, could you please provide 
an act of incorporation? 


Apres avoir pris connaissance des conditions de vente décrites 
dans le catalogue, je déclare les accepter et vous prie 
d'acquérir pour mon compte personnel aux limites indiquées 

en euros, les lots que j'ai désignés ci-dessous. 

(les limites ne comprenant pas les frais légaux). 


I have read the conditions of sale printed in this catalogue 
and agree to abide by them. I grant your permission to 
purchase on my behalf the following items within the limits 
indicated in euros. (These limits do not include buyer's 
premium and taxes). 


Lot Description du lot / Lot description 


Limite en euros / Max. euros price 


N° 


N° 


N° 


N° 


N° 


N° 


N° 


N° 


N° 


N° 


N° 


db | db | dò | dò | dò db | db | dh | db | db | db 


Les ordres d'achat et les demandes d'enchères téléphoniques doivent 
impérativement nous parvenir au moins 24 heures avant la vente. 

Le service d'enchères téléphoniques est proposé pour les lots dont 
l'estimation basse est supérieure à 500€. 


To allow time for processing, absentee bids and requests for 
telephone bidding should be received at least 24 hours before the 
sale begins. Telephone bidding is a service provided by 

Artcurial for lots with a low estimate above 500€. 


À renvoyer / Please mail to: 


Artcurial SAS 

7 rond-point des Champs-Élysées Marcel Dassault - 75008 Paris 
Fax: +33 (0)1 42 99 20 60 

bids@artcurial.com 


Date et signature obligatoire / Required dated signature 


ARTCURIAL 


lot n°54, Jean Dubuffet, 
(détail) p.178 


lot n°22, Victor Brauner, Le voyage à Paris ou la traversée des Carpates, 1957 
(détail) p.58 


ART MODERNE & 
CONTEMPORAIN 


Mardi 4 juin 2024 - 19h 
ial.com 


artcurial.co 
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